a brevedad del espacio de que 

disponemos para cumplir el rito 

de presentar al autor de este libro 
nos impone la difícil tarea de sintetizar los 
múltiples servicios que Enzo Valenti Ferro ha 
prestado a la Música en una vida consagrada a 
ese Arte, con el cual -permítasenos decirlo- co- 
menzó a tutearse desde niño. Limitemosnos, 
pues, a mencionar los datos fundamentales de 
su ingente contribución a la cultura musical, 
prescindiendo de detalles que, sin duda, escla- 
recerían la magnitud de ese aporte. Periodista, 
crítico musical, investigador, musicógrafo, con- 
ferencista, organizador de actividades musica- 
les en el país y en el extranjero, jurado en con- 
cursos nacionales e internacionales, miembro 
de asociaciones interamericanas y europeas 
(de algunas de las cuales ha sido fundador), 
creador de "Buenos Aires Musical", un periódi- 
co que fue antorcha y símbolo de la vida mu- 
sical porteña durante más de tres décadas, Va- 
lenti Ferro fue durante doce años director ge- 
neral y director artístico del Teatro Colón de 
Buenos Aires; también lo ha sido de la Opera 
Nacional de México, recordándose asimismo 
su breve pero fructífero paso por el Teatro Ar- 
gentino de La Plata. Estas son sólo parte de las 
actividades que ha realizado y sigue realizando 
sin pausa, porque desde hace algunos años es 
presidente y director artístico de la Asociación 
Wagneriana, todo lo cual no le ha impedido 
publicar un número apreciable de libros, con 
lo que satisface una necesidad que es una 
constante de su trayectoria: escribir, y escribir 
cosas útiles, como este libro con el que se pro- 
pone y logra rescatar del olvido un tramo no 
escrito de la historia de esta ciudad. 
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A mi nieto Eduardo Hugo. 


A Gisela R. Campion, que prestó invalorable 
colaboración a la edición de este libro. 


" «la música es, en su esencia, comunicación 
y vehículo ideal para expresar una cultura". 


Yehudi Menuhin 


CIEN AÑOS DE MUSICA EN BUENOS AIRES 
DE 1890 A NUESTROS DIAS 


INTRODUCCION 


Este libro no es -ni trata de ser- una historia pormenorizada de la vida musical de la 
ciudad de Buenos Aires en el siglo actual, que corre vertiginosamente hacia su fin. Por otra 
parte, no ha sido nuestro propósito emprender una investigación rigurosamente histórica, 
sino, simplemente el de presentar, con la mayor prolijidad cronológica y descriptiva posible, 
una relación crítica de los grandes momentos de la música que se han registrado en esta ciudad 
desde la última década del siglo pasado. Tal vez, de haber existido una historia de este extenso 
y brillante período, este trabajo no prestaría la utilidad que en hipótesis le atribuímos. Pero 
es el caso de que, a diferencia de lo que ocurre con la vida musical porteña desde la Colonia 
hasta las postrimerías del Ochocientos, que ha quedado documentada en trabajos de 
magnitud y seriedad innegables, todo lo que tiene relación con el Siglo XX no es si no un caos 
de piezas sueltas, de datos olvidados y dispersos, cuando no lastimosamente depredados o 
definitivamente perdidos. 

El déficit de documentación es, en efecto, enorme. Importantes instituciones que 
han jugado y juegan aún un papel considerable en la actividad musical de este período, 
carecen de archivos (con la solitaria y honrosa excepción del Teatro Colón), quizás por 
desaprensión de quienes debieron velar por ellos, por pérdida o extravío o bien, sencillamente, 
porque esas instituciones jamás se han preocupado por preservar su historia. Tampoco existe 
documentación alguna referente a la organización de antiguas sociedades musicales de la 
ciudad, hoy desaparecidas. Los datos referentes a las mismas, principalmente las de lasetapas 
iniciales del período que nos ocupa, se han ido con sus esforzados promotores, y la posibilidad 
de obtenerlos recurriendo a testigos de la época, es remota. De ahí que el rescate y 
ordenamiento de esos datos haya constituído una ingente tarea, minuciosa y, porende, lenta, 
aunque por lo que a nosotros concierne, apasionante en cuanto a que, gracias a ella, hemos 
podido reconstruir y ordenar los momentos más significativos de un proceso que, en gradual 
y sostenido avance, ubicó a Buenos Aires entre las grandes capitales de la Música en los 
tiempos modernos. El hecho de que, sobre todo en los últimos lustros, le haya costado mucho 
a la ciudad mantenerse en ese privilegiado nivel, cosa que no ha logrado sino en parte, tiene 
que ver con circunstancias políticas, sociales y económicas, independientes unas de otras o 
bien coligadas, que han enervado la vitalidad de un movimiento que fue producto de nuestra 
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tradición artística y cultural y del inclaudicable empeño de varias generaciones de argentinos 
cuya obra no siempre es conocida y apreciada. Lo prueba el hecho, harto frecuente, de que 
hoy suelen presentarse como novedosos proyectos que fueron concebidos y experimentados 
en el pasado. Es como si nada se hubiera hecho y fuera preciso realizarlo todo, idea que revela 
a un tiempo desconocimiento y soberbia. Es como si se pretendiera borrar una época en la que 
la República luchaba, con amplia visión, en todos los frentes para conseguir un lugar en el 
mundo, en vez de valorizarla. Con este trabajo intentamos también oponer el argymento 
incontrastable de los hechos a esa perniciosa tendencia al olvido que constituye uno de los 
rasgos más negativos de los argentinos. Somos un país sin memoria y es por ello que en el 
presente parte de la sociedad argentina parece aceptar como una verdad inconcusa que la 
Argentina es un país subdesarrollado, generalizando un concepto que no se corresponde con 
nuestra realidad cultural, con nuestras artes y nuestras letras, que gozan de justo respeto en 
todo el mundo. 

El deterioro del movimiento musical en Buenos Aires y en todo el país, que sigue al 
de sus principales organismos o centros motores, en su mayor parte dependientes del Estado, 
es evidente. Para que la vida musical argentina, que se sostiene gracias al esfuerzo de las 
sociedades musicales privadas y al mecenazgo empresario, pueda alcanzar nuevamente los 
niveles históricos, es menester sanear y reactivar esos bienes; es preciso que el Estado revea 
sus políticas merced a las cuales se ha creado una suerte de enfrentamiento entre una cultura 
"popular y democrática" y una cultura "académica y elitista", introduciendo en el tema 
cultural connotaciones por todo concepto arbitrarias y confundiéndolo todo gracias a una 
visión parcial de la cultura cual es la cultura antropológica. Es preciso que renuncie a la auto 
impuesta misión paternalista de orientar y dirigir las actividades artísticas y culturales, 
limitándose a preservar la libertad de pensamiento y de expresión y a poner al servicio de las 
mismas, sin intenciones especulativas ajenas al propósito de proponera un mayor acercamiento 
popular a las fuentes de la creación sin fronteras, las fórmulas de estímulo que les permitan 
florecer en una sociedad libre de tutelas y en la que se reconozca que la cultura es para el 
hombre, no un lujo, sino un bien indispensable. Fue bajo estas condiciones que la Argentina 
alcanzó el prestigio cultural que le reconoce todo el mundo civilizado. 

Es probable que en la perspectiva del tiempo fechas de la música en Buenos Aires 
evocadas en este libro, no parezcan verdaderamente significativas en la actualidad; sin 
embargo, lo fueron en función de la época y las circunstanciasen que se produjeron y, además, 
por la gravitación que muchas de ellas tuvieron en el ulterior desarrollo de las actividades 
musicales en la ciudad, en la evolución de la sensibilidad y el gusto musical y en la formación 
y educación de nuevas promociones de oyentes. 

Por supuesto, el acopio de datos para este trabajo, impuso, además de exhaustivas 
consultas en bibliotecas y hemerotecas, archivos y colecciones de programas oficiales y 
privadas, una nutrida bibliografía, un sin número de controles y, lo último pero no lo menos 
importante, repetidas encuestas a personas y entidades, a las cuales hemos de agradecer 
vivamente la valiosa colaboración que en todo momento nos prestaron. 


El autor. 
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AL LECTOR 


El lector debe tener presente que este trabajo no consiste en un catálogo de todo 
cuanto ha acontecido en Buenos Aires en el campo de la música en lo que va 
de este siglo, sino una relación crítica ordenada de los hechos más salientes, a 
juicio del autor, que se han registrado en ese período. Por lo tanto, no se 
menciona a todos los creadores e intérpretes que han actuado en el mismo ni 
a todos los organismos musicales de distinto carácter que han florecido en esos 
años, muchos de los cuales han desaparecido a poco de constituidos. 

En materia de estrenos de obras de conciertos, de ópera y de ballet, el 
autor se ha circunscripto, salvo escasas excepciones, a manifestaciones de los 
períodos que llamaremos, un tantoarbitrariamente, clásico y moderno, aunque 
poniendo el acento en la creación musical del Siglo XX. El estreno de óperas 
y ballets de autores argentinos se cuenta entre las aludidas excepciones. 

También se ha considerado interesante, para mejor ilustrar al lector, 
apelar a comentarios de la crítica musical de la época, sobre todo en el caso de 
acontecimientos muy lejanos en el tiempo, aunque también se ha aplicado el 
mismo criterio en el caso de hechos más recientes. Por supuesto, el autor sólo 
se responsabiliza de sus propias opiniones escritas para este libro, o bien 
tomadas de críticas musicales que destinara en el pasado a distintos medios. 

La mayoría de los artistas y conjuntos musicales mencionados en este 
trabajo, son tratados individualmente en un único capítulo en el que se resume 
toda su actuación en Buenos Aires a partir del año de su debut. Ello permitirá 
al lector manejar el libro con mayor facilidad. En otros casos, al final de las 
respectivas notas relacionadas con el debut, se remite al lector a los años que 
correspondan. 


NOTA. Para mayor información sobre los cantantes y directores de orquesta 
mencionados en estas páginas, sugerimos a los lectores remitirse a los libros "Las Voces" 
(1983) y "Los Directores" (1985), del autor de este trabajo, publicados por Ediciones 
de Arte Gaglianone. 
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A LAS PUERTAS DEL SIGLO XX 


Para una más clara inteligencia de las caracteristicas que presentaba la vida musical 
de Buenos Aires en los comienzos del nuevo siglo, consideramos oportuno hacer un sucinto 
repaso de los principales acontecimientos y realizaciones que se produjeron en el campo de 
la música en la década precedente y que, hasta cierto punto, condicionaron a las de los años 
inmediatamente posteriores. Entre el siglo naciente y la última década del anterior, lejos de 
producirse una ruptura, se dió una marcada identidad de propósitos y comunes expectativas 
de desarrollo. Los músicos que pusieron su impronta en las actividades, digamos finiseculares; 
las sociedades musicales que las promovieron, la naturaleza de esas actividades y la actitud del 
público frente a las distintas propuestas, se repiten casi sin variantes. 

Junto a los músicos argentinos más eminentes de la época, con Alberto Williams y 
Julián Aguirre, en primer término, se ubicó un pléyade de músicos extranjeros, en su mayor 
parte italianos y españoles, que dejaron honda huella de su presencia en Buenos Aires. 
Muchos de ellos se radicaron en el país y no solamente contribuyeron a impulsar el desarrollo 
de la vida musical porteña sino que, además, se constituyeron en poderosos centros motores 
de la educación musical y de la formación del oyente. Recordemos algunos nombres, entre 
tantos que debieran mencionarse, de quienes se propusieron y lograron incrementar y 
jerarquizar el incipiente movimiento musical porteño: el violinista, compositor y director de 
orquesta Ferruccio Cattelani, un verdadero prohombre del desarrollo de nuestra vida musical; 
los pianistas Luis Romaniello, Edmundo Piazzini, Cayetano Troiani y Clementino del Ponte, 
compositores también los tres últimos; los pianistas belgas Alphonse Thibaud y Edmundo 
Pallemaerts, los violinistas españoles Andrés Gaos y León Fontova y el hermano de este último 
Conrado Fontova, distinguido compositor y pianista; a los directores de orquesta Nicola Bassi, 
también pianista y compositor, que permaneció largo tiempoen Buenos Aires a la que arribara 
llamado por el Teatro de la Opera; Pietro Melani, Juan Goula, FélixOrtiz y San Pelayo, y Ricardo 
Furlotti, violoncelista que también actuara como director de orquesta en el antiguo Teatro 
Colón. 

De todas las manifestaciones musicales que entonces se ofrecían, la más difundida 
y la que gozaba de mayor predicamento, era la ópera. Luego de haber cerrado sus puertas, en 
1888, el primer Teatro Colón, el Teatro de la Opera, inaugurado el 25 de mayo de 1872 y 
reconstruído en 1889, reanuda sus actividades en 1890, constituyéndose en el heredero 
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natural del desaparecido Teatro Colón. Pero no era el Teatro de la Opera que se alzaba en la 
calle Corrientes al 800, la unica sala dedicada al arte lírico; a escasa distancia, funcionaba 
también, en la calle Esmeralda y en la misma dirección artística, el Teatro Odeón que, inaugurado 
en 1892, en el mismo solar en el que antes se alzaba el Teatro Variedades, presentaría concurridos 
espectáculos líricos, y el Teatro San Martín, inaugurado en 1887 y reconstruído en 1892 luego 
de un incendio que lo destruyó parcialmente, que también albergaba compañías dramáticas 
y otros espectáculos. A pocos centenares de metros de estos teatros, en la intersección de las 
calles Corrientes y Paraná, el Teatro Politeama Argentino, inaugurado el 17 de julio de 1879 
con "Los Hugonotes", de Meyerbeer, fue uno de los centros líricos más importantes de la 
ciudad. 

También prestó su escenario para espectáculos líricos el Teatro Nacional, situado en 
la calle Florida entre las de Cangallo y Bartolomé Mitre e inaugurado el 17 de febrero de 1882, 
que fue destruído por un incendio el 18 de diciembre de 1895. En ese escenario, Mascagni 
había dado a conocer en Buenos Aires "Cavalleria Rusticana", la ópera que más había hecho 
por su fama. En la parte oeste de la ciudad, el Teatro Doria (después Marconi), inaugurado el 
13 de agosto de 1887, cultivaba la ópera, en un nivel ciertamente modesto, alternándolo con 
otro tipo de actividades, de las que no estaban excluídas las de carácter deportivo. 

En la última década del siglo, el 25 de mayo de 1892, fue inaugurado el Teatro de la 
Zarzuela, llamado después Teatro Argentino. En la función inaugural, subió a escena la Ópera 
de Donizetti "La Favorita", con el famoso tenor uruguayo José Oxilia, ventajosamente 
conceptuado en Italia como intérprete de "Otello". 

En ese escenario se realizaron numerosas temporadas líricas, la mayor parte de ellas 
dedicadas a la zarzuela. Gradualmente, ese escenario fue ganado por el drama hasta que fue 
silenciado hace unos quince años por un incendio, deliberadamente provocado. 

De altísima jerarquía internacional eran los espectáculos líricos que ofrecían los 
principales teatros de la ciudad consagrados a esa expresión artística. 

Figuras de primer nivel, tanto cantantes como directores de orquesta, actuaban en 
esas temporadas en una época en la que la austral Buenos Aires era ya un nombre en la lírica 
mundial al cual se le concedía el privilegio de conocer muchas óperas no bien estas habían 
tenido su estreno mundial. Buenos Aires era, pues, una suerte de meca del arte lírico en 
América. 

Fuera del campo de la ópera que, como ya hemos apuntado, contaba con las 
preferencias del público, no eran pocas ni de menuda importancia lasiniciativas que tendían 
a instalar en el gusto del público una cuota de interés por la música de cámara y la música 
sinfónica. 

En la década del 90 se dieron grandes pasos en esa dirección. Sin embargo, como 
veremos, habían de pasar muchos años antes de que esas manifestaciones tuvieran audiencias 
realmente interesadas y que justificaran numéricamente los esfuerzos que se realizaban para 
ampliar su horizonte musical. 

Fue muy importante la creación, el 23 de julio de 1892, de la Asociación El Ateneo, 
lejana precursora de Amigos del Arte (1924). El Ateneo reunía a figuras de primer nivel de las 
letras argentinas, de la música y de las artes plásticas. Su primer presidente fue Carlos Guido 
Spano, al que sucedió Calixto Oyuela, otro distinguido poeta. 

El 25 de abril de 1893, El Ateneo se presentó públicamente con un acto cuya parte 
musical tuvo como protagonistas a personalidades de la relevancia de Alberto Williams, 
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Julián Aguirre, Clementino del Ponte y el violoncelista Carlos Marchal (1). Un año más 
tarde, en el Teatro de la Opera, El Ateneoofreció su primerconcierto sinfónico, integramente 
dedicado a música de Richard Wagner y dirigido por Alberto Williams. "Anoche -comentó 
Miguel Cané-, se han creado los conciertos sinfónicos de Buenos Aires". La cita es de Ernesto 
M. Barreda, cuyo artículo "El viejo Ateneo", publicado por "La Nación" el 24 de abril de 1927, 
arroja luz sobre la fecunda labor desarrollada por esa asociación,"(...) idea que -apunta 
Barreda- había germinado en las reuniones literarias en casa de Guido Spano". La misma 
fuente recuerda que El Ateneo no se limitó a realizar reuniones organizadas por cada una de 
las tres ramas que la componían -literatura, música y bellasartes-, sino que utilizó suinfluencia 
para propiciar ante el gobierno la creación de la Escuela de Bellas Artes y el Museo de Bellas 
Artes. Otros presidentes de El Ateneo, fueron: Carlos Vega Belgrano, Miguel Escalada, 
Eduardo Schiaffino y Carlos Baires. 

En 1893, Alberto Willliams, que prestaba entusiasta colaboración a El Ateneo, en 
la preparación de sus actividades musicales, fundó el Conservatorio de Música de Buenos 
Aires, cuyo cuerpo docente estaba formado por destacadas personalidades de la música. Al 
frente de su Conservatorio, realizó Alberto Williams una trascendente labor pedagógica. 

Los conciertos de música sinfónica y las audiciones de música de cámara, formaban 
parte importante de la actividad del Conservatorio. 

En 1896, y a poco de radicarse definitivamente en el país, crea Ferruccio Cattelani 

la Sociedad Orquestal Bonaerense, con el propósito de "dar conciertos y festivales y desarrollar 
el buen gusto por la música en sus expresiones más elevadas". Esta Sociedad, cuya orquesta 
era dirigida por el propio Cattelani, funcionó hasta 1914, pero antes, según veremos, realizó 
la más importante actividad sinfónica que conociera en esa época la ciudad. 
La Sociedad Orquestal Bonaerense ofreció su primer concierto en el Salón Principe Jorge, con 
un programa que reunía obras de Gade, Sgambati, Beethoven, Berlioz y Gounod. Recordemos 
que veinte años antes, en 1876 se había creado la primera Sociedad Orquestal Bonaerense, 
dirigida por Nicola Bassi, de quien había sido también el proyecto de creación de la Escuela 
de Música y Declamación de la Provincia de Buenos Aires, aprobado en 1874. 

Enel campo de la música de cámara, que contaba con la presencia de notablesartistas 
visitantes, también estaban activas la Asociación Beethoven, que poseía su propio Cuarteto de 
Cuerdas, y la Sociedad del Cuarteto, creada en 1891 para retomar las banderas de la sociedad 
homónima que en 1878 creara el benemérito maestro Bassi. Además de su actividad esencial 
-la música de cámara- para la cual contaba con su propio Cuarteto, la Sociedad fundada por 
Bassi había organizado también, hasta su extinción, a fines de la década del 90, numerosos 
conciertos sinfónicos. Menos trascendencia tuvo la actividad de su sucesora. También estaba 
presente el Cuarteto de Buenos Aires, creado por Ferruccio Cattelani e integrado por este como 
primer violin, José Bonfiglioli, Hércules Galvani y Luis Forino. Este Cuarteto debutó el 27 de 
octubre de 1897 en el Salón de Operai Italiani y se mantuvo activo hasta el 13 de noviembre 
de 1899. 


(1) Clementino del Ponte, pianista, compositor y pedagogo italiano radicado en el paísen 1874. Como 
concertista, en 1892 estrenó en Buenos Aires el Concierto para tres pianos en Do, de Bach, con 
Alberto Williams y Julián Aguirre. Entre otras obras importantes que dió a conocer a nuestro público, 
se cuentan los dos Conciertos para piano de Brahms. 

Carlos Marchal, violoncelista y compositor belga, radicado en 1891 en la Argentina, cuya ciudadanía 


adoptó. Fue uno de los mejores violoncelistas de la época en el país. 
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Importante participación tenían en el período que se reseña los conjuntos corales, 
como el de la Singakademie de Buenos Aires (Asociación Alemana de Canto) y la Buenos Aires 
Choral Union (de la colectividad británica). La Singakademie, fundada en 1862, formó poco 
después un conjunto coral de 61 voces y contó también con una orquesta y un Cuarteto de 
Cuerdas. Realizó esta entidad una vasta labor y estuvo vinculada a grandes acontecimientos 
artísticos de la ciudad, incluyendo el estreno de numerosas expresiones de la literatura 
sinfónico-coral. Karl Keil, fue su primer director. En distintos períodos fue luego dirigida por 
Pietro Melani, Ernesto Drangosch, N. Pachaly, Siegfried Praguer y, durante veinticinco años, 
por Joseph Reuter. La Singakademie estuvo activa hasta promediar el presente siglo. En total. 
tuvo ocho décadas de existencia. 

En la sede de la Sociedad Unione Operai Italiani, se daban cita muchos de los artistas 
más prestigiosos que llegaban a Buenos Aires. 

El Chub del Progreso y el Club Católico, albergaban también manifestaciones musicales. Todo 
ello, sin olvidar que el Teatro de la Opera abría también sus puertas, con alguna frecuencia, 
a actividades musicales no operisticas. 

Por la gravitación que ejerció en su momento en el desarrollo de la música sinfónica, 
no hemos de olvidar que en la década del 90, exactamente el 11 de setiembre de 1894, se 
constituyó la Sociedad Musical de Mutua Protección, entidad gremial que, como veremos más 
adelante, se denominó, a partir de 1919, Asociación del Profesorado Orquestal (A.P.O.). Desde 
su fundación, esta entidad contribuyó positivamente a la difusión de la música, organizando 
grandes ciclos de conciertos. 

Con esta breve introducción al medio en el cual se desarrollaba en la década del 90 
la actividad musical porteña, podemos ingresar en el Siglo XX. 


18 


EL SIGLO XX 
DE 1900 A 1909 


1900 


La primera década del siglo XX no presentó grandes cambios en la vida musical de 
Buenos Aires que, en líneas generales, siguió desarrollándose conlascaracterísticas dominantes 
en la última etapa del siglo precedente. La ópera sigue monopolizando las preferencias del 
público a través de manifestaciones, casi siempre de empinado nivel, que se realizan 
contemporáneamente en varias salas de la ciudad, ya mencionadas. La inauguración del 
nuevo Teatro Colón que, con el correr de los años, centralizaría toda esa actividad dispersa, 
reviste especial importancia entre los acontecimientos de esta primera década del Siglo XX 
porque aparte su condición específica de teatro de ópera, contribuirá a despertar en el público 
un mayor interés por otras actividades musicales a las que hasta entonces se habían mostrado 
renuente, pese a los esfuerzos que algunos sectores, a los que ya hemosaludido, realizaban para 
encauzarlo hacia la música de cámara y el concierto sinfónico. En efecto, siguen visitando 
Buenos Aires numerosos concertistas y conjuntos de cámara de valía y merced a entusiastas 
y sin duda plausibles iniciativas, se promueven distintas manifestacionesde música sinfónica; 
pero ni aquellos ni éstas logran, fuera de círculos reducidos, más que una tibia y ocasional 
adhesión, siempre postergable frente al poderoso magnetismo del teatro lírico. Han de pasar 
muchos años, segun se verá, antes de que se produzca un cambio en este aspecto. 

En agosto de 1900 -el dato lo proporciona Ferruccio Cattelani en el fascículo 
"Actividades Musicales Argentinas"-, un centenar de músicos de la Sociedad de Mutua 
Protección (después Asociación del Profesorado Orquestal), animados por el propósito de 
impulsar el movimiento sinfónico de la ciudad, resol vieron constituirla Asociación Orquestal 
Bonaerense, eligiendo como director de su orquesta estable al propio Cattelani. El 26 del 
mismo mes, la Orquesta de la Asociación, que de algun modo prolongaba la acción de la que 
Cattelani fundara en 1896, hizo su presentación en el Teatro Politeama Argentino, con el 
siguiente programa: Obertura de "I Vespri Siciliani", de Verdi; Melodía, de Antón Rubinstein; 
Canzonetta para cuerdas, de Mendelssohn; Escenas Pintorescas, de Massenet; Sinfonía N* 6 
"Pastoral", de Beethoven; Suite "La Corte de Granada", de Chapí; Ronda y Menuetto, de Van 
Westerout, y Obertura de "Rienzi", de Wagner. 

Como ya veremos, y siempre por inspiración de Cattelani, la Asociación Orquestal 
Bonaerense, experimentará en 1906 una nueva transformación . 

El 2 de mayo de 1900, se produce una novedad en la actividad camaristica de la 
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ciudad. El Cuarteto de Cuerdas Buenos Aires que, como hemos visto en el capítulo anterior, 
había cesado sus actividades el 13 de noviembre de 1899, se reincorpora al movimiento 
musical pero con otro nombre, pues ahora dependerá del Conservatorio Argentino, dirigido 
por Edmundo Pallemaerts. Su nuevo nombre será Cuarteto del Conservatorio Argentino y lo 
integrarán: Ferruccio Cattelani e Italo Casella, violines; José Bonfiglioli, viola, y Tomás 
Marenco, violoncelo. El día mencionado, debuta este conjunto en el Salón Principe Jorge, 
con un concierto dedicado a obras de Saint-Saéns y con intervención del pianista Edmundo 
Pallemaerts. El programa comprendió las siguientes obras: Cuarteto op. 112, Sonata op. 75 
para violín y piano: Suite op. 16 para piano y violoncelo, y Septeto de la Trompeta, op. 65; 
las cuatro obras en primera audición. Este Cuarteto actuó hasta el 28 de agosto de 1905, 
transformándose luego en el Cuarteto Cattelani, que dió su último recital el 18 de diciembre 
de 1914. 

En 1900, el Teatro de la Opera, hasta entonces el principal centro operístico de la 
ciudad, continuaba presentando su habitual desfile de estrellas de la escena lírica internacional. 
En 1899, se había incorporado a su elenco el legendario tenor Enrico Caruso, que había hecho 
su debut con "Fedora", de Giordano. En la temporada del año 1900, Caruso regresaba a la 
Opera para cantar "Cavalleria Rusticana", "Manon", "Iris" y "La Bohéme”. 


ESTRENO DE "ATAHUALPA". 


El 10de marzo de 1900, en el Teatro San Martín y bajo la dirección musical del autor, 
se efectuó el estreno de la ópera en cuatro actos Atahualpa, de Ferruccio Cattelani, cuyo libreto 
rescata un episodio de la conquista del Perú y del sacrificio de Atahualpa, su último rey. 
Con la firma de "Philharmonic", apareció en "La Prensa" al siguiente día una nota de la que 
sacamos algunos párrafos: 

"Es la música de Atahualpa verdaderamente italiana, pues si en algo el autor se 
acerca a Wagner, no lo hace en la forma sino en la agrupación de timbres instrumentales (...) Asiste 
indudablemente al joven maestro (Cattelani) la preparación necesaria para el drama lírico, la técnica 
de la composición le es familiar, sabe trazar sus rumbos y seguirlos con firmeza y el desarrollo de los 
temas -que no son conductores en esta opera-, llega por lo general a buen término (...) Ideas, las hay 
muchas y buenas en Atahualpa, no siempre originales; ningún plagio muy evidente, sin embargo, si bien 
ciertos trozos, por su estilo, recuerdan buenos modelos. El Preludio del tercer acto es todo un poema 
de ternura y pasión, melodía pura, aunque sin novedad al respecto (...) Se hicieron al compositor muy 
expresivos agasajos y quince veces tuvo que presentarse en el escenario. El Preludio y todo el tercer 
acto hubo que repetirlos..." 


1901 
ARTURO TOSCANINI EN BUENOS AIRES 


Seguramente uno de los más grandes directores de orquesta de la historia, Arturo 
Toscanini vino por primera vez a Buenos Aires en 1901, presentándose en el Teatro de la 
Opera, donde el 1? de agosto dirigió el estreno argentino de "Tristán e Isolda", fecha de gran 
significación en los anales del teatro lírico en Buenos Aires. Cantaron el drama lírico de 
Richard Wagner, Amelia Pinto, Giuseppe Borgatti, Andrés Perello Segurola, Eugenio 
Giraldoni, Amanda Degli Abatti y Michele Wigley. 
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Enrico Caruso Luigi 


Héctor Panizza Giacomo Puccini 


En la misma temporada, el 2 de julio, Toscanini había dirigido también el estreno 
de "Medioevo Latino", del joven compositor argentino Héctor Panizza quien como director 
de orquesta actuaría luego, por espacio de muchos años, en la Scala de Milán, junto a 
Toscanini con quien se alternaba en la dirección del repertorio italiano y del alemán. 
Intérpretes de la ópera de Panizza fueron: Amelia Pinto, Giuseppe Borgatti, Remo Ercolani, 
Amanda Degli Abatti y Mario Sammarco. 

En susegunda visita, en 1903, al frente de un gran conjunto de cantantes encabezado 
por Enrico Caruso, quien actuaba por cuarta vez en Buenos Aires, Toscanini presentó cuatro 
novedades: "Hánsel y Gretel", de Humperdinck; "La Condenación de Fausto", de Berlioz; 
"Griselidis", de Massenet, y, el 7 de julio, "Adriana Lecouvreur”, de Cilea, con Caruso, Medea 
Me-Figner, Giuseppe De Luca, Virginia Guerrini y Michele Wigley. 

En 1904, Toscanini volvió al Teatro de la Opera, donde dirigió tres novedades: el 
2 de julio, "Madama Butterfly", de Puccini, cuyo estreno mundial se había efectuado en Italia 
el mismo año, y que tuvo en Buenos Aires un elenco formado por Rosina Storchio, Edoardo 
Garbin, Pasquale Amato y Anna Terreta; "La Wally", de Catalani, con Maria Farnetti, 
Edoardo Garbin, Pasquale Amato y Remo Ercolani, entre otros; y "Siberia",de Giordano, con 
Angélica Pandolfini, Lina Garavaglia, Giuseppe Borgatti, Pasquale Amato y C. Thos. 
Volvió Toscanini a Buenos Aires en 1906 y ya no regresaría hasta 1912. En la última 
temporada de este período en el Teatro de la Opera, estrenó "La Figlia di lorio", de Franchetti, 
con Amalia Talexis, Esperanza Classenti, Adamo Didur, Ricardo Stracciari y Lina Garavaglia. 
Otra "Figlia di lorio", con música de Ildebrando Pizzetti, sería estrenada en 1955 en el Teatro 
Colón (véase). 

En lo personal, la de 1906 no fue una buena temporada para Toscanini. Ese año, 
perdió aqui al tercero de sus hijos. Los integrantes de la orquesta le vieron llorar cuando, en 
el acto final de "Madame Butterfly", en el que su hijito había intervenido pocos días antes, 
apareció otro niño. 

La prensa de la época daba cuenta también del incidente que el célebre e irritable 
maestro había sostenido con el público a raíz de haberse negado a conceder un "bis" del 
barítono Stracciari en "Di Provenza...", enuna función de "La Traviata". Toscanini renunció 
a dirigir el tercer acto cuando al retomar la batuta, el público lo recibió con silbidos. 
"Toscanini -dice un cronista de la época se retiró haciendo un gesto poco académico" y la 
función quedó a cargo de un maestro sustituto. Pero ese mismo público lo ovacionó cuando, 
días más tarde, Toscanini ocupó el podio para dirigir "Cristoforo Colombo", de Franchetti. 

En 1912, el insigne maestro actuó en el Teatro Colón como director musical de la 
temporada, y debió hacerse cargo de la dirección de las diecisiete óperas que componían el 
repertorio; pero una desinteligencia con el tenor Giuseppe Anselmi, fue causa de que 
renunciara a dos títulos -"Werther" y "Romeo y Julieta"-, los que fueron dirigidos por 
Bernardino Molinari. Toscanini dirigió las siguientes óperas: "Tristán e Isolda", "Aida", 
"Mefistofele", "Manon", "Don Pasquale", "Manon Lescaut", "La Bohéme", "Germania", 
"Tosca", "Ariane et Barbe Bleue", "Madame Butterfly". "Rigoletto", "Falstaff", "El Ocaso de 
los Dioses" e "Hijos del Rey". Fue esta la única temporada lírica que Toscanini dirigió en el 
Teatro Colón; pero volvería al mismo en dos ocasiones para dirigir conciertos sinfónicos: en 
1940, con la orquesta estadounidense de la N.B.C. (véase) y en 1941, para actuar al frente de 
la Orquesta del Teatro Colón, en la cual incluyó algunos atrilesde la orquesta neoyorkina con 
la cual había dado memorables conciertos el año anterior. 
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Fueron estupendos los siete conciertos del gran maestro con la orquesta local; los 
recordamos muy bien quienes tuvimos el privilegio de escucharlos. El número de obras que 
figuraron en los programas, era reducido, no así su trascendencia: cuatro ejecuciones de la 
Sinfonía N Y "Coral”, de Beethoven, con Judith Hellwig, Lydia Kindermann, René Maison 
y Alexander Kipniscomo solistas (en dos ocasiones acompañó a la Novena, la Primera Sinfonía 
de Beethoven) y tres ejecuciones del Requiem de Verdi, con Zinka Milanov, Bruna Castagna, 
René Maison y Alexander Kipnis como solistas. El Requiem fue ejecutado, en dos ocasiones 
compartiendoel programa con dos fragmentos de dramas líricos wagnerianos: Preludio de Parsifal 


y Viaje de Sigfrido por el Rhin. 
CARUSO Y OTROS GRANDES CANTANTES 


En la temporada del año 1901 del Teatro de la Opera, retorna a ese escenario el 
célebre tenor Enrico Caruso. Era esa la tercera temporada consecutiva del gran cantante en 
Buenos Aires (ver 1900). Para actuar en el mismo escenario volvió Caruso en 1903, tras lo 
cual pondrá una pausa de doce años en sus actuaciones en esta ciudad, que volverá a tenerlo 
como huésped, en el Teatro Colón, en 1915, donde será protagonista de "Aida", "I Pagliacci", 
"Manon Lescaut", "Manon" y "Lucia di Lammermoor". Su última actuación en Buenos Aires, 
fue en el año 1917, nuevamente en el Teatro Colón, donde cantó seis óperas: "Tosca", 
"Manon", "L“Elisir d Amore", "I Pagliacci", "La Bohéme" y "Lodoletta". 

Ese mismo año de 1901, hizo su presentación en el Teatro de la Opera el gran tenor 
wagneriano del que se enorgullecía Italia, Giuseppe Borgatti, y regresaban al mismo escenario 
Hariclée Darclée, que había debutado en el Opera en 1896, con "Los Hugonotes"; Eugenio 
Giraldoni y Amelia Pinto. 

En el Politeama Argentino, se presentó ese año con "La Sonámbula" la joven 
soprano española Maria Barrientos, que daría que hablar al mundo durante muchos años, y 
en el Teatro San Martín, en su segunda temporada en Buenos Aires, actúa otra ilustre 
cantante de la misma cuerda, la soprano portuguesa Regina Pacini, que había debutado en 
1899 en el Teatro Politeama Argentino con "Lucia di Lammermoor". 


1902 
LOS CONCIERTOS DE LA BIBLIOTECA NACIONAL 


En el primer Capítulo hemos hecho referencia a la creación de la Asociación "El 
Ateneo" (1892) y a su primer concierto sinfónico, dirigido por Alberto Williams y dedicado 
íntegramente a obras de Richard Wagner. Fruto de la colaboración que Williams prestaba a 
"El Ateneo", fue la realización de otros conciertos sinfónicos. Luego, cuando el recordado 
compositor argentino crea en 1893 el Conservatorio de Música de Buenos Aires, instituto 
privado que mas tarde llevará el nombre de su fundador y que habría de extenderse por toda 
la República prestando enormes beneficios a la educación musical, Alberto Williams 
instituye los Conciertos del Conservatorio, ciclos de música sinfónica y de cámara que revistieron 
considerable importancia. En 1903, al cumplirse diez años de la fundación del Conservatorio, 
una estadística revelaba que en dicho período se habían realizado cuarenta conciertos a cargo 
de alumnos, once conciertos sinfónicos, quince sesiones de música de cámara y dos sobre la 
historia del piano. 
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Pero no se detuvo allí el papel preponderante que Alberto Williams jugó en la 
evolución del gusto musical en nuestra ciudad y en el país. El 20 de octubre de 1902, a su 
iniciativa, comienzan a desarrollarse en la sede de la Biblioteca Nacional varios ciclos de 
conciertos orquestales que él mismo organiza y dirige. La Dirección de la Biblioteca, a cargo 
en esa época de Paul Groussac, acoge con entusiasmo esta iniciativa que no podía haber tenido 
mejor sede ni más calificado anfitrión. Paul Groussac, cuyo interés por la música no era poco, 
ni sus conocimientos superficiales, contribuyó también al éxito de esas audiciones, 
introduciendo al oyente en el espíritu de las obras que se disponía a escuchar. 

Los conciertos de la Biblioteca llegaron a su término el 15 de mayo de 1905, dejando 
un sensible vacio en la vida musical de la ciudad. Es de señalar la obra progresista cumplida 
por Alberto Williams con estos ciclos de conciertos en los que dió a conocer al aficionado 
porteño compositores y obras que éste no había tenido hasta entonces oportunidad de 
escuchar. 


JOSE VIANNA DA MOTA 


José Vianna da Mota (o da Motta), nacido en el Africa, en una posesión portuguesa, 
fue uno de los pianistas más distinguidos de su tiempo. Tuvo entre sus maestros a Liszt y a Hans 
von Bilow, y en sus primeras giras de conciertos ganó rápidamente prestigio. Aclamado en 
Europa y en los Estados Unidos, fue un músico estudioso y culto, según se desprende incluso 
de la lectura de sus programas, amplios y variados. En sus primeras visitas a nuestra ciudad, 
en 1898 y 1899, dió a conocer numerosas composiciones que iban desde el barroco hasta la 
música que era moderna en su época. 

En 1902, regresa a Buenos Aires el pianista lusitano, para ofrecer en la Sala Principe 
Jorge una serie de audiciones de profundo contenido didáctico, en las que se historiaba el 
nacimiento y la evolución de la música para instrumentos de teclado, a través de distintas 
escuelas nacionales y estilos. No fue esta su última presentación en Buenos Aires, pues volvió 
a actuar en varias temporadas. 

Vianna Da Mota ejerció la docencia en los más altos niveles académicos de su país 
e incursionó en la dirección orquestal. A él se le debe la edición de la "opera omnia" de Liszt 
para piano. Como compositor, dejó una producción breve y variada. 


LOS ALBORES DE LA OPERA ARGENTINA 


En 1902, se efectuó en el Teatro Politeama Argentino el estreno de la ópera Khrysé, 
del compositor argentino Arturo Berutti, con Emma Carelli y Amedeo Bassi como 
protagonistas. 

Luego de consagrarse definitivamente al estudio de la música en Alemania, Arturo 
Berutti residió en Italia donde inició su carrera como compositor con el estreno de la ópera 
Vendetta. A este género se dedicó casi exclusivamente y con fortuna, porque los teatros líricos 
italianos acogieron varias de sus óperas, que luego fueron presentadas también en Buenos 
Aires. El catálogo lírico de Berutti comprende diez óperas -sólo dos de ellas inéditas-, lo cual 
lo convierte en el músico argentino más fecundo en ese género. Ello le ha valido ser 
considerado como el fundador del teatro lírico nacional. 

Antes del estreno de Khrysé, el público de Buenos Aires había conocido otras óperas 
de Berutti. En 1895, en el Teatro San Martin había sido estrenada su ópera Evangelina, sobre 
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la obra homónima del poeta norteamericano Henry Wordsworth Longfellow, conla dirección 
de Raffaele Broccale, y en la misma temporada, el Teatro de la Opera presentó Tarass Bulba 
que, al igual que "Evangelina", había tenido su estreno mundial en Italia. Tarass Bulba, fue 
dirigida por Edoardo Mascheroni. En 1897, enla misma sala, se dió a conocer la ópera Pampa, 
basada en el drama de Juan Moreira, que era su primera incursión en una temática de raices 
nacionales. En el último año del siglo, el Teatro de la Opera estrenó otra obra de este autor: 
Yupanki, basada en un relato de Vicente Fidel López, que tuvo en Enrico Caruso un intérprete 
de lujo. (ver 1908 y 1919, otros estrenos de este compositor). 


DEBUTS OPERISTICOS 


Enel Teatro de la Opera se presentan en 1902, el notable tenorlírico Giuseppe Anselmi, 
con "Rigoletto", y el barítono Titta Ruffo. Aquél ya era una celebridad. El joven Titta Ruffo, 
lo sería muy pronto como lo anticipaba su rotundo triunfo en "Zaza", de Leoncavallo, que 
estrenara el año de su debut, con Hariclée Darcleé. 

En el Teatro Odeón, debutó ese año, la famosa soprano ligero de coloratura Maria 


Galvany. 
OPERAS Y OPERETAS DE FRANCIA 


En el Teatro Argentino se desarrolló en 1902 una temporada lírica a cargo de una 
Compañía de artistas franceses con la cual venían la célebre Mary Melsa y otros cantantes de 
primer orden. El programa de dicha temporada reunía las óperas "Los Hugonotes", "Mireille" 
y "Romeo y Julieta" y las operetas "Veronique", de Mesagger, y "Ordre de l“Empereur", de 
Justino Clérice, un compositor argentino radicado en Francia. 


1903 
CESAR THOMSON y EDMUNDO PALLEMAERTS 


En la plena madurez de su talento y desde 1898 profesor del Conservatorio Real de 
Música de Bruselas, actuó en Buenos Aires en 1903 el violinista belga César Thomson, que 
había tenido entre sus maestros a Vieuxtemps y a Wieniawski, dos celebridades del arte 
violinístico. A esa altura se situó César Thomson como concertista. Realizó, en efecto, una 
brillante carrera internacional que pudo compatibilizar con su vocación por la enseñanza. 
Profesor en su país, en el conservatorio de Bruselas, ya mencionado, y Lieja, fue a partir de 
1914 catedrático de violin en el Conservatorio de París y más tarde en la Juilliard School of 
Music de Nueva York. Este juicio crítico define la personalidad artística del violinista 
Thomson: "Junto a Vieuxtemps, fue uno de los más brillantes exponentes de la escuela 
violinística belga, admirado por la perfección técnica, pero más todavía por la elegancia del 
fraseo y la expresión de la arcada". 

En Buenos Aires dió numerosos recitales y, el 17 de setiembre de 1903, actuó como 
solista en un concierto sinfónico que se realizó en el Teatro de la Opera "con una orquesta 
de 60 profesores dirijida gentilemente por "E. (Edmundo) Pallemaerts". Este, era un pianista 
belga que vino a Buenos Aires por primera vez en 1889, radicándose más tarde en el país en 
el que realizó una ingente y notable carrera como pianista y como maestro. 
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El programa de ese concierto, reproducido en la Historia del Teatro Colón (ler. 
volumen), se inicia con una Obertura, sin determinar, de Mozart, y tenía como obra principal 
el Concierto en Re Mayor de Beethoven, completándose con páginas varias de Sarasate, 
Grieg, Tartini-Thomson, Bruch y Paganini. 

César Thomson, fue maestro en Bruselas del violinista Edmundo Weygand, radicado 
posteriormente en Buenos Aires y al cual nos referiremos en otros capítulos. 


ANDRES GAOS, SU CUARTETO Y LA MUSICA ARGENTINA 


En una de sus frecuentes giras internacionales de conciertos, llegó en 1895 a Buenos 
Airesel notable violinista y compositor gallego Andrés Gaos Berea, nacido en La Coruña en 
1874, quien, como aconteciera con otros artistas extranjeros, resolvió radicarse en la 
Argentina donde encontró un ancho campo para servir a la Música. Sin que ello fuera óbice 
para su habitual actuación en otros países que habían admirado ya en este alumno de Eugéne 
Isaye relevantes cualidades virtuosísticas y artísticas, Andrés Gaos se sumó en Buenos Aires 
a la gente que estaba impulsando el desarrollo de la vida musical. A las tareas pedagógicas que 
cumplía enel Conservatorio Williams, sumó la actuación pública como violinista e integrante 
de conjuntos de cámara y se perfeccionó en la dirección orquestal, todo lo cual no le impidió 
dedicarse a la composición, que le debe páginas muy inspiradas, entre las cuales se cuenta un 
Himno dedicado en 1916 a la Argentina en oportunidad del Centenario. 

En 1903, fundó el Cuarteto de Cuerdas Gaos, que estaba así integrado: Andrés Gaos 
y su esposa, América Montenegro, violines; Ricardo Rodriguez, viola, y Carlos Marchal, 
violoncelo. Este conjunto se mostró sumamente activo. 

Gaos se presentó en el Teatro Colón como director de orquesta, desempeñandose al 
frente del conjunto Sociedad Orquestal Bonaerense el 12 de octubre de 1913. En esa 
oportunidad dirigió obras de Beethoven y Wagner. A él se le debe la primera audición en el 
Teatro Colón de la Sinfonía Pastoral, de Beethoven, incluída en el programa de dicho 
concierto. 

Invitado a dirigir la Orquesta de la Sociedad de Conciertos Lamoureux de París en 
el marco de la Exposición Internacional de Música, que se realizaba en la capital de Francia 
en el mes de setiembre de 1937, Andrés Gaos confirmó sus sentimientos hacia la Argentina, 
formando los programas de los dos conciertos que se le habían confiado y que se llevaron a 
cabo en la Salle Gaveau, con obras de los compositores argentinos Alberto Williams, Carlos 
López Buchardo, Carlos Olivares, Raul Espoile, Ernesto Drangosch, Juan Bautista Massa, 
Felipe Boero y Celestino Piaggio, a las que agregó dos composiciones propias: "Crepúsculo en 
la Alambra" e "Impresión Nocturna”. 

De Andrés Gaos violinista, el crítico Miguel Mastrogianni, se expresó así en la 
Revista "Nosotros": 

"Notable violinista(...) Es que Gaos es dueño de las cualidades más raras de 
comprensión musical que coinciden con los dones técnicos más extremadamente desarrollados". 


Refiriéndose a la actuación de Gaos como solista del Concierto N9%3 de Saint-Saéns, 
dijo "La Nación" en su edición del 15 de agosto de 1904: 


"En los dos números para violin y orquesta, sobre todo en el Concierto N93, el 
afinadísimo violin del Sr. Gaos resultó a la altura de la obra y de la ocasión, produciendo en el Andante, 


algo raras veces oido." 
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Camille Saint-Saéns Pietro Mascagni 


Claudio Arrau 


Andrés Gaos Arturo Berutti 


ARTISTAS LIRICOS 


En el Teatro de la Opera, que cuenta con figuras como Caruso y la Darclée, se 
presenta el joven barítono Giusepe De Luca, que triunfa en "Germania", "Rigoletto" y "La 
Traviata". 

El Teatro Politeama Argentino tiene a Emma Carelli como principal figura de la 
Compañía y presenta como director musical a Edoardo Mascheroni, de recordada actuación 
en el Teatro de la Opera en los años 1894, 1895, 1897 y 1899. 


EL TEATRO MARCONI 


En el barrio de Balvanera, en la calle Rivadavia casi esquina con Pichincha, se 
levantó en 1887 una sala teatral a la que su fundador le impuso el nombre de "Doria" y el 
pueblo, el de "El Galpón". En este recinto se hacía todo tipo de espectáculos, desde la opera 
y la zarzuela hasta el sainete y la payada, según apunta Ricardo M. Llanes en su libro "Los 
teatros de Buenos Aires”. La calidad de los elencos que tenían a su cargo el repertorio lírico, 
guardaba estrecha relación con la modestia del ámbito al que estaban destinados. El "Doria" 
fue demolido a fines de 1901. En el mismo terreno, fue edificado un teatro al que se llamó 
"Marconi", que abrió sus puertas el 24 de diciembre de 1903, oportunidad en la que subió a 
escena "La Gioconda", de Ponchielli. El "Marconi" al que se llamó risueñamente "El Colón 
del Oeste", funcionó durante varias décadas, dedicado alternativamente a la Ópera y al teatro 
de prosa. También se cantaron allí numerosas zarzuelas. 

Teatro lírico de tercer orden, prestó sin embargo no escasos beneficios. Muchos 
cantantes argentinos que hicieron en ese modesto y muy popular escenario sus primeras 
armas, pasaron luego a desempeñarse en teatros de mayores exigencias. No fueron pocos los 
que llegaron y triunfaron en el Teatro Colón y algunos hicieron, inclusive, una exitosa carrera 
internacional. Hoy, que el Marconi ya no existe, se le echa de menos. Era el escenario ideal 
para que nuestros cantantes noveles se foguearan en la profesión y probaran al público y a sí 
mismos que estaban en condiciones de acceder a mejores niveles. 


1904 
PABLO CASALS EN EL VIEJO BUENOS AIRES 


Figura consular de la Música de este siglo, el nombre ilustre de Pablo Casals, está 
también inscripto en los anales de Buenos Aires. 

Llegó aquí por primera vez en 1904, en una gira por América que lo traía desde los 
Estados Unidos. Había sido ese su segundo viaje al país del Norte en el que actuaría 
regularmente por espacio de muchos años, y en el curso de esa nueva experiencia había 
tocado, con la Orquesta Sinfónica de Nueva York, la parte solista del poema sinfónico "Don 
Quijote", de Richard Strauss, con éste como director. 

En Buenos Aires , Casals no logró penetrar en la glacial indiferencia del público de 
entonces por la música de cámara. Escribe Ernesto de la Guardia, testigo de la época, en un 
artículo que vió la luz en 1947: "Tampoco los solistas interesaban mucho. Casals, en su primer 
viaje, hará unos cuarenta años, fracasó ante la ausencia de público, y Brailowsky, mucho 
después, cuando aún no tenía la fama de hoy, pero, en cambio, tocaba mejor, sólo conseguía 
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un discreto auditorio en salas pequeñas”. En esa primera visita a nuestra ciudad, Casals ofreció 
cuatro recitales con el pianista inglés Harold Bauer, de quién ya hablaremos. Dos de esos 
recitales -los primeros- se efectuaron en el Salón Principe Jorge, a partir del 27 de junio de 
1904; los restantes, en el Teatro San Martín. En los cuatro recitales, Bauer actuó como 
pianista acompañante de Casals; pero además, tuvo, dentro del mismo programa, su propio 
recital. El programa del debut fue como sigue: Beethoven, Sonata en La Mayor para 
violoncelo y piano; Locatelli, Sonata en Re para violoncelo; Fauré, Elegía, y Klengel, Scherzo, 
para violoncelo. 

El crítico de "La Prensa", lamentándose de que la presentación de estos artistas en 
el Principe Jorge hubiese estado escasamente concurrida, sugería que los recitales Casals- 
Bauer se realizaran en "matinées" y no por la noche en virtud de que "las principales familias 
de nuestra sociedad quedan embargadas por la Opera, el San Martín y el Odeón, en cuyas 
temporadas se hallan abonadas". 

En lo que concierne a Casals, expresó el mismo articulista: 

"En este clásico trozo musical (la Sonata en La Mayor de Beethoven), se admiró, 
sobre todo, la perfecta fusión de ambos instrumentistas. Se pudo apreciar en el señor Casals una notable 


dulzura y seguridad de arco, afinación impecable y técnica irreprochable. Logra hacer vibrar su 
instrumento como si fuera un ser animado y tuviera voz humana...". 


"La Nación", luego de enfatizar el acontecimiento que representaba la presentación 
en Buenos Aires de estos instrumentistas, se refirió a Pablo Casals en los siguientes términos: 
"En la Sonata, el violoncelo del joven Casals -muy joven, diga lo que quiera su 
prematura calvicie-, hizo con la mayor sencillez prodigios suficientes para revelar a un artista eminente 
cuanto equilibrado; porque el culto de la ejecución no prepondera en él sobre el culto de la idea y del 
sentimiento y si mucho se esmera y procura lograr en aquella, es para mejor servir a éstos. Por eso no 
pone menos intensidad y menos méritos en la ejecución de los andantes que en los tiempos vivos que 
excitan a la virtuosidad. Cómo fila en los andantes los sonidos, cómo los articula y los tiñe de nobleza 
y los pliega, trazando el contorno melódico con pureza ideal a la vez que con un calor y una 
espontaneidad que, al elaborar la frase, parece que en vez de reproducirla la creara... En los allegros 
y en elscherzo, descubrió otra faz de su ejecución el magistral artista; pues jugó a su sabor con el sonido, 
adelgazándolo, inmaterializándolo, acomodándolo a las mil graciosidades que le permitía su digitación, 
digna en un todo de su arco infalible", 


Pablo Casals tenía a la sazón veintiocho años. ¿Qué habia hecho hasta entonces?¿Qué 
títulos traía consigo? En 1890, a los catorce años de edad y dos después de su ingreso al 
Conservatorio de Barcelona, había dado su primer concierto público. Con la ayuda de gente 
ilustre que había descubierto en él aptitudes no comunes, profundizó en Madrid, Bruselas y 
París el estudio del instrumento, al tiempo que trabajaba en otras materias musicales, como 
la composición y la música de cámara. Luego de ocupar el segundo atril en la fila de 
violoncelos de una orquesta de espectáculos, vuelve a Barcelona donde obtiene una cátedra 
enel Conservatorio y forma un Cuarteto. Nuevamente en París, Charles Lamourex, fundador 
de los Conciertos que llevan su nombre, patrocina su lanzamiento. En 1901 y 1904 realiza sus 
primeros viajes a los Estados Unidos. Para la lejana Buenos Aires de comienzos del siglo XX, 
nada de especial decía el nombre de Pablo Casals. 

En 1906, Casals fundó con Alfred Cortot y Jacques Thibaud, el ilustre Trio que se 
hizo famoso en el mundo entero. Con este conjunto o bien solo con su violoncelo y con su 
pianista acompañante, da centenares de recitales y conciertos que cimentan su fama. Pasa los 
años de la primera guerra mundial en los Estados Unidos donde hace música sin pausa. 
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Por ese entonces propone a Ignaz Paderewski y a Fritz Kreisler, reunirse en un 
concierto a beneficio de los hijos de Enrique Granados, muerto trágicamente. El concierto 
se realiza en el Metropolitan Opera House. La obra: el Trio del Archiduque, de Beethoven. 
Otro Trio ocasional, formó Casals con Harold Bauer y, por supuesto, con Fritz Kreisler, su 
viejo amigo y admirador más ferviente. 

Anotemosal pasar, porel valor de la anécdota, que en sus "Conversaciones" con José 
Maria Corredor, cuenta Casals que antes de la guerra, en casa de Thibaud, se reunían con el 
anfitrion, Ysaye, Kreisler, Enesco y él para hacer música y, cuando tocaban Cuartetos, el 
insigne violinista Ysaye, prefería tocar la viola. 

Finalizada la guerra, Casals retorna a Barcelona donde funda la Orquesta Pau Casals, 
que concitó el interés de los mayores directores de orquesta de la época. Con la creación de 
este conjunto, Casals cumplía uma de sus más entrañables aspiraciones. Había dicho al 
respecto: "Si hasta ahora me he sentido tan felizen raclant (raspando) el violoncelo, cuán feliz 
me sentiré cuando posea el mayor instrumento, la orquesta". (Conversaciones, con José 
Maria Corredor). 

En este punto, Casals viaja por segunda vez a Buenos Aires. Entre 1937 y 1964, 
última visita del artista a esta ciudad, a sesenta años de su debuten Buenos Aires y a veintisiete 
de su segunda visita, grandes acontecimientos se registran en la parábola artística y humana 
de Pablo Casals. En 1939, descubre un lugar de la geografía europea, casi ignorado. Es Prades, 
al pie del monte Canigó, en los Pirineos orientales, que fuera cantado por el poeta catalán 
Jacinto Verdaguer. Prades, cercana a la frontera española, es para Casals asilo y patria a la vez. 

Prades-Casals, Casals-Bach, Prades-Bach, se convierte en la meta de los peregrinos 
de la música cuando el gran artista, precisamente en el bicentenario de Bach y a cinco años 
después de haberse impuesto un silencio de honda significación contestataria ("No soy un 
político; soy un artista que quiere permanecer fiel a los principios humanos"), resuelve hacer 
sonar nuevamente a su Goffriller, el compañero de casi toda su carrera artística. Es la 
conmemoración bachiana la que lo arranca de su voluntario silencio. 

Público comun, profesionales de la música, simples oyentes, personalidades sociales 
y políticas llegan en esos días a Prades para escuchar al grande artista y grande hombre en la 
pequeña iglesia gótica de Prades, donde los recibe con la Suite en Sol Mayor del músico al que 
hizo toda su vida objeto de culto. De ahí en más, Casals vuelve a consagrase al violoncelo y 
alacomposición. Desde 1943 trabaja en un oratorio que tiene por título "El Pesebre". En 1957 
funda y anima el Festival Musical de Puerto Rico dando fuerte impulso a la actividad musical 
de la isla, y promueve la creación del Conservatorio de Música que será dirigido por nuestro 
compatriota Juan José Castro. Allí, continuando su asociación artística con Alexander 
Schneider y Mieczyslaw Horszowski y otros músicos de esa talla con los que había trabajado 
en Prades, crea la Orquesta del Festival. Con Schneider y Horszowski, Casals también forma 
un Trio. Noabandona Prades, del que se despide en 1966, cuando cumple noventa años. Entre 
tanto, también su actividad académica ha sido intensa, tanto en Europa como en los Estados 
Unidos. 

Pablo Casals no fue solamente un buen violoncelista, un músico intérprete 
excepcional que consagró su existencia a la profundización de su arte; no fue solamente uno 
de los más grandes artistas de este siglo. También fué un artista de elevados principios. 

Para todos los hombres que aman el arte, para todos aquellos que llevan grabado en 
su corazón "ese gran poema cuyo tema esla justicia y la moral" -escribimos una vez-, el nombre 
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de Pablo Casals, el ilustre artista que encarnó en un momento crucial de la historia una conciencia 
del mundo, reviste una significación que excede el orden de los afectos y admiraciones 
ordinarias. Porque ese hombre, que por espacio de varias décadas fue el símbolo de la pureza 
en el arte, ha pasado a ser también un símbolo de las más puras esencias ciudadanas. 


Nuevamente en Buenos Aires 


En 1937, se produce la esperada segunda visita de Pablo Casals a Buenos Aires. Su 
actuación comprendió siete recitales y un concierto como solista, todo ello en el Teatro 
Colón entre el 7 de agosto y el 8 de setiembre. En los recitales, fue secundado por el pianista 
vienés Otto Schulhoff, quien fue su acompañante por más de un cuarto de siglo. En el primer 
recital del ciclo, Casals compuso su programa con las siguientes obras: Sonata en La Mayor 
op.69 de Beethoven; Suite en Re Menor N2 de Bach; Suite en Estilo Popular, de Schumann 
y Sonata en Do de Haydn. En los restantes programas incluyó Suites y Sonatas de Bach, 
páginas de Valentini, Boccherini, Couperin, Vivaldi, Locatelli, Beethoven, Schumann, 
Schubert, Fauré, Saint-Saéns, etc. El 21 de agosto, en un concierto dirigido por Juan José 
Castro, se hizo escuchar en el Concierto en Si Mayor de Dvorak. 

El 10 de abril de 1964, Casals volvió a presentarse en el Teatro Colón, dirigiendo la 
Orquesta Sinfónica Nacional, para hacer escuchar, por primera vez en Buenos Aires, su 
oratorio El Pesebre, un mensaje de paz y de amor, con la colaboración del Coro Estable de 
Rosario, el Coro de Cámara de Córdoba y los cantantes Olga Iglesias, Carlos Cossutta, Gui 
Gallardo y Angel Mattiello. Una nueva ejecución de la obra se efectuó al día siguiente. 


HAROLD BAUER 


Este pianista británico que conquistó fama y honores en Europa y los Estados Unidos, 
país este último cuya ciudadanía adquirió, fue en los comienzos de su carrera artística un 
violinista bien dotado; pero bien pronto dejó este instrumento para convertirse -bajo la guía 
de Paderewski- en un pianista que rápidamente se destacó como uno de los más brillantes de 
su generación. Bauer poseía una técnica trascendental y una sólida preparación camarística 
que tuvo ocasión de demostrar cuando formó un Trio con Pablo Casals y Jacques Thibaud. 

Cuando comienza la primera guerra mundial, Bauer se traslada nuevamente a los 
Estados Unidos, que diez años antes le había aplaudido como solista en el Concierto en Re 
Menor de Brahms. En Nueva York funda una sociedad de música de cámara, la Asociación 
Beethoven, cuya dirección asume y mantiene hasta entrados los años 40s. : 

Según juicios de la época, poseyó Bauer una técnica pianística notable y uma 
profunda y cultivada musicalidad. Frecuentó un amplio repertorio del que formaba parte 
importante la música de su tiempo. Compositores como Ravel y Granadosle dedicaron obras. 
Fue un excelente intérprete de esos músicos y también de Debussy, de quien estrenó los 
Children's Corner. Compatibilizaba ese interés por la música moderna con la frecuentación 
de compositores de las escuelas anteriores, especialmente Brahms, Schumann y Cesar Franck. 

Durante largo tiempo, colaboró en innumerables sesiones de sonatas con Pablo 
Casals, como se menciona en un capítulo anterior, Bauer había integrado en Nueva York un 
Trio con Casals y Kreisler, que ejecutó el Trio El Archiduque, de Beethoven, con la Orquesta 
Sinfónica de Nueva York, dirigida por Walter Damrosch. 
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Harold Bauer, vino a Buenos Airesen 1904 para ofrecer una serie de cuatro recitales 
con Pablo Casals. Los programas de estos recitales que, como hemos visto, se realizaron parte 
en el salón Principe Jorge, parte en el Teatro San Martin, ofrecían la particularidad de que 
Bauer actuaba como sonatista y acompañante de Casalsen piezas sueltas que requerían piano, 
y él se reservaba un programa aparte dentro del mismo concierto. El debut se produjo el 27 
de junio del año arriba mencionado, en el salón Principe Jorge, Bauer tocó obras de 
Schumann (Carnaval), Chopin y Saint-Saéns. 

El crítico de "La Prensa", dijo de él: 

"Dió pruebas de admirable digitación, mucha nitidez y sonido claro. Es sobrio en 
sus ademanes y se ciñe escrupulosamente al estilo de los autores que interpreta, traduciendo fielmente 
sus concepciones musicales”. 

Por su parte, en la columna de crítica de "La Nación", se consignó lo siguiente: 

"Técnica consumada que lo faculta para todas las variedades de carácter y de estilo; 
pulsación enérgica aunque atenuable hasta las mayores delicadezas; limpieza y buen ritmo en toda 
suerte de escabrosidades y claro concepto del carácter de cada pasaje de la pieza". 


CAMILLE SAINT-SAÉNS EN BUENOS AIRES 


En 1904, el eminente compositor francés Camille Saint-Saéns visita por primera vez 
Buenos Aires. Durante su estadía desarrolló gran actividad que comprendió una serie de 
conciertos de órgano en la Iglesia de la Merced y su participación en audiciones de música de 
cámara en las cuales actuó como pianista. En estas últimas presentaciones, encuentra un 
valioso colaborador en Ferruccio Cattelani. En efecto, el Cuarteto del Conservatorio y, en 
ocasiones, sus integrantes en forma individual, el pianista Alphons Thibaud, el violoncelista 
Carlos Marchal, el flautista L. Gorin y una orquesta de arcos dirigida por Cordiglia Lavalle, 
realizaron en homenaje a Saint-Saéns, quien actuó como pianista, cinco conciertos de 
cámara cuyos programas estuvieron, dedicados a sus obras. El primero de estos conciertos se 
efectuó en el Teatro Odeón el 29 de julio; el segundo, en la ciudad de Rosario, el 3 de agosto; 
el tercero en el Teatro Rivera Indarte de la ciudad de Córdoba, el 5 de agosto; el cuarto, en 
Montevideo, el 16 de agosto, y el último en el Teatro Odeón, el 19 del mismo mes. 

En uno de estos conciertos, Andrés Gaos ejecutó, en calidad de estreno en 
Argentina, el Concierto para violín y orquesta N% del ilustre compositor visitante. 

Nuevamente en Buenos Aires en 1916, Camille Saint-Saéns volvió a ser agasajado 
con numerosos actos musicales efectuados en su honor y tomó parte activa en la temporada 
del Teatro Colón, donde dirigió seis funciones de su ópera Sanson y Dalila, que ese año se 
cantaba en edición original. En esa misma sala, se realizó el 7 de julio un concierto-homenaje, 
enel cual Saint-Saéns tomó la batuta para dirigir el primer acto de la ópera antes mencionada, 
y tres composiciones sinfónicas propias, que se ejecutaban en Buenos Aires por primera vez: 
el poema sinfónico La Jeunnesse d Hércule, la música de escena La Foi y fragmentos de la ópera 
Henri VIII. 

Fuera del Colón, actuó el músico francés en varias asociaciones que se disputaban 
el honor de su presencia, entre las que se contaba la Sociedad Argentina de Música de 
Cámara, fundada cinco años antes por León Fontova y Juan B. Llonch (véase 1911). Esta 
Sociedad organizó un homenaje a Saint-Saéns que se efectuó en el marco de los conciertos 
gratuitos que la entidad realizaba en el teatro "Smart" (hoy Teatro Blanca Podestá). 

Un significativo homenaje tributó al huésped, el Colegio San José. 
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1904. Una fotografía inédita muestra al 
compositor francés Camille Saint-Saéns 

en su primera visita a Buenos Aires. A la 
izquierda, el violinista español Andrés Gaos. 


EN LOS TEATROS LIRICOS PORTEÑOS 


Rosina Storchio, la creadora de la ópera "Madama Butterfly", hizo su debuten Buenos 
Airesenel Teatro de la Opera, precisamente con esa ópera de Puccini, con ocasión del estreno 
argentino de la misma. También debutó en la misma temporada el excelente barítono 
Pasquale Amato. En el Teatro Politeama Argentino, actuaban algunas figuras que pocos años 
después lo harían en el Teatro Colón: Gaudio Mansueto, Riccardo Stracciari y Amadeo Bassi. 


1905 


TEATRO COLISEO ARGENTINO 


El Teatro Coliseo, construído en los primeros años del siglo, no era, ciertamente, tal 
cual hoy lo conocemos, ni era ese, exactamente su nombre, porque se llamaba Coliseo 
Argentino. Tampoco era un teatro concebido para el desarrollo de actividades artísticas, 
aunque no tardó mucho tiempo en serlo. Comenzó siendo un teatro-circo. La idea de construir 
un teatro de este tipo, había sido del famoso clown Frank Brown, responsable, además, de 
haber persuadido al ciudadano franco argentino Charles Seguins y a un consorcio, de 
financiar la empresa. 

"La Nación" publicaba, semanas antes de la inauguración, detalles relativos al 
teatro- circo "levantado por un sindicato argentino, por iniciativa de Frank Brown". Veamos 
un extracto de esa nota publicada por el matutino porteño: 

"Su capacidad es de 1.600 a 2.000 espectadores sentados. Posee palcos y antepalcos 
vastos y cómodos, y las plateas, al fondo de la sala, están dispuestas en forma de escalinata. Se llega a 
las mismas por debajo, entrando del vestíbulo y por una de las galerías superiores. Arriba hay también 
filas de butacas. La pista sirve para el uso común y para trabajos acuáticos; es a la vez pista y estanque. 
Este se cubre por una gran tapa de hierro y madera cubierta con colchonetas y alfombras. Un equipo 
de fuerza hidráulica, la lleva al nivel del suelo. 

El escenario, vacio, separado del público por una cortina roja similar a la del Teatro 
de la Opera, es amplio y adecuado para representaciones espectaculosas. Detras del escenario corre la 
entrada para carruajes. Después, y hacia la calle Santa Fé, en que tiene una salida, están las caballerizas 
y el espacio para las jaulas de animales". 


El teatro-circo quedó inaugurado oficialmente el 5 de agosto de 1905; pero Frank 
Brown ofreció su primer espectáculo en la sala concebida porel arquitecto Carlos Nordmann, 
al siguiente día. 

Los resultados no satisficieron las expectativas de sus fundadores y se pensó entonces 
en hacer del Coliseo Argentino un teatro destinado a la ópera y el drama. De este modo, el 
circo se transformó en un bello teatro barroco, con capacidad para 2.500 personas. Fuera de 
los espacios a los que tiene acceso el público, pueden verse todavía recuerdos del viejo circo 
de Frank Brown. Así, en las paredes de la capilla del escenario, se conservan los aros que se 
utilizaban en la primitiva versión del Coliseo Argentino, para amarrar a los animales. 

En 1907, como se verá en el capítulo respectivo, se realizó en el nuevo Coliseo 
Argentino la primera temporada lírica; pero antes, en el mes de abril, la sala había sido 
ocupada por la compañía dramática italiana de Gustavo Salvini que, a estar de las críticas de 
la época, había actuado con notable éxito. 
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En 1919 se proyectó una modificación sustancial de la sala, que no se concretó sino 
parcialmente. Luego, vino un período menos feliz en la existencia del Coliseo, que había 
sufrido y sufriría aún muchos avatares. 

Edmundo Guibourg lo recuerda en una nota que forma parte del material de un 
folleto editado en 1961, cuando se inauguró la sala actual: "Opera con célebres cantantes, 
opereta; en un principio circo con pista de aserrín y, en algun intervalo de decadencia, 
cuadrado de luna de la lidia boxística. Tonadilleras, danza clásica que contrastaría con la 
danza serpentina. Tribuna de estrepitosos mitines de índole política. Tumultuosos bailes de 
máscaras...” 

En 1940, con motivo de la construcción del edificio que había de servir de sede al 
Consulado de Italia y al Instituto Italiano de Cultura, según las condiciones del legado del 
ciudadano italiano Sr. Felice Lora, al que recuerda una placa existente en el hall del Teatro, 
la estructura interna del Coliseo comienza a ser totalmente transformada. El proyecto de los 
arquitectos Mario Bigongiari, Maurizio Mazzocchio, Luis y Alberto Morea, contenía ideas 
que ya se habían esbozado en el proyecto del año 1919. La sala ya no tiene 2.500 localidades 
sino 1757,945 correspondientes a la platea y el resto, a tres ordenes superiores. La nueva sala, 
que está preparada para funcionar indistintamente como teatro, sala de conciertos y 
cinematógrafo, fue inaugurada el 11 de abril de 1961 con un concierto a cargo de la Orquesta 
Sinfónica Nacional en el que intervinieron dos artistas italianos, el director Nino Sanzogno 
y la violinista Gioconda De Vito. Asistió al acto el presidente de la República de Italia, Luigi 
Gronchi. 

La actividad actual del teatro, administrado por la Fundación Cultural Coliseum, no 
comprende iniciativas propias, que demandarían un presupuesto elevado del cual carece por 
no disfrutar de ningún tipo de subvención. Sus únicos recursos son los que produce el alquiler 
de la sala. Sin embargo, el Teatro Coliseo está sumamente activo durante la temporada 
musical, pues allí realizan las principales asociaciones privadas de la ciudad gran parte de sus 
conciertos. 

A modo de simple recordatorio, mencionemos que a principios del siglo XIX, en la 
gran aldea que era Buenos Aires por entonces, existió un Teatro Coliseo al que se llamó 
Coliseo Provisional, porque se suponía que su construcción no era suficientemente sólida y 
que, en consecuencia, debería ser reconstruído. Sin embargo, y pese a su nombre, la vida del 
Coliseo Provisional se prolongó por espacio de siete décadas desde que fuera inaugurado, el 
1? de mayo de 1804. Blas Parera, fue contratado para desempeñarse allícomo "primer músico, 
maestro, compositor y director de orquesta" (Vicente Gesualdo, Historia de la Música 
Argentina). En 1813, fue ejecutado en el Coliseo Provisional el Himno Nacional Argentino 
y en 1825, se cantó en ese escenario una Ópera completa, por primera vez en Buenos Aires. 
Se trataba de "El Barbero de Sevilla". 

En 1838, se impuso al Coliseo Provisional, que también se había llamado Proscenio, 
un nuevo nombre: Teatro Argentino. El Teatro fue demolido en 1872. 


El Coliseo para la opera 
La primera temporada lírica del Teatro Coliseo Argentino, dió comienzo el 14 de 
mayo de 1907 con la ópera "Tosca", de Puccini, que fue cantada por Emma Carelli, Giovanni 


Zenatello y Pasquale Amato, con la dirección de Giuseppe Barone. Las crónicas de la época 
señalan que el barítono Amato fue "el héroe de la noche". 
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La calidad de los espectáculos y el alto prestigio de los cantantes y directores que allí 
actuaban, hicieron que, cuando cerró sus puertas el Teatro de la Opera, el Coliseo se 
constituyera en un lujoso centro de la actividad operística porteña, rivalizando en algunas 
temporadas con el Teatro Colón, sobre todo en el período 1921/1923. Muchos grandes 
artistas líricos que iniciaron su actividad en Buenos Aires en la sala del Coliseo, se 
incorporaron al Teatro Colón. 

El Coliseo ofrecía en cada temporada un verdadero desfile de estrellas. Allí estaban 
la Bellincioni, La Farnetti y la Storchio; la Crestani y la Carelli; Hidalgo, Vallini y Galli 
Curci; Tetrazzini y Dal Monte; Dalla Rizza, Raisa y Bensanzoni; O Sullivan, Lauri Volpi, 
Lázaro, Pértile, Gigli y Zenatello; Titta Ruffo y De Luca, Galeffi y Crabbé; De Angelis, 
Mansueto y Cirino; y, entre los nuestros, Sara César, Carlos Rodriguez y Felipe Romito. 
Marinuzzi, que debutó en 1912; Mascagni, Bellezza, Vitale, Weingartner y nuestro Franco 
Paolantonio, entre los directores de orquesta; Isadora Duncan y Anna Pavlova, entre los 
grandes intérpretes de la danza. La estelar lista de artistas que actuaron en el Teatro Coliseo 
es, en verdad, sorprendente. Debemos agregar que los elencos, cuerpos artísticos, con coro y 
orquesta, escenografías y repertorios de estas temporadas, provenían del Teatro Costanzi de 
Roma. 

El Teatro Coliseo continuó funcionando como teatro de ópera hasta 1925, que fue 
el año de su última gran temporada lírica. Desde 1907 a 1925, se desarrolló en esa sala una 
actividad lírica regular, con algunas interrupciones entre las que se contaron las provocadas 
por la primera guerra mundial. Mucho más tarde, hacia los años 70s, albergó ocasionalmente 
a la Opera de Cámara del Teatro Colón. 

En este escenario habían tenido su estrenoen Buenos Airesóperascomo "Cendrillon", 
de Massenet (1907), "Salomé", de Richard Strauss (1910), "Conchita", de Zandonai (1913), 
"Parsifal", de Richard Wagner (1913), "El Principe Igor", de Borodin (1919); "Il Piccolo 
Marat", "Isabeau", (ésta en calidad de estreno mundial) (1911), y "Parisina", de Mascagni 
(1914); "L“Oracolo", de Franco Leoni (1921), etc. 


GIACOMO PUCCINI EN BUENOS AIRES 


En julio de 1905, arriba al país el eminente compositor italiano Giacomo Puccini. 
Será esta su única visita a Buenos Aires, a la que llega invitado por la empresa Nardi-Bonetti, 
concesionaria del Teatro de la Opera. La temporada incluía cinco óperas del ilustre visitante, 
incluyendo "Edgar" (su segunda ópera), que era un estreno para Buenos Aires. Las restantes 
eran "La Boheme","Tosca", "Manon Lescaut" y "Madame Butterfly". "Edgar" tuvo como 
intérpretes a Rina Giacchetti, Giannina Russ, Giovanni Zenatello, Enrico Nani y Remo 
Ercolani. Leopoldo Mugnone fue el director musical. 

Durante su estadía, Puccini fue objeto de numerosos homenajes. En uno de ellos, 
realizado en el Salon Principe Jorge, el 4 de agosto, por iniciativa del Instituto Musical Santa 
Cecilia, cantó para Puccini la joven soprano argentina Juanita Cappella, quien luego triunfaría 
en Italia. 

Tuvo especial resonancia el ciclo de conciertos líricos organizado y dirigido por 
Alberto Williams, en homenaje al visitante. 

Pero no todo fue grato para Giacomo Puccini durante el período en que permaneció 
en Buenos Aires, debido a una desinteligencia con la empresa del Teatro de la Opera, que 
acusó al compositor de no haber cumplido, supuestamente, con el contrato que le impedía 
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aceptar en la ocasión invitaciones de otros países. Ello dió lugar a situaciones sumamente 
enojosas que tomaron estado público a través de cartas abiertas que las partes enviaron a los 
diarios. Puccini sostuvo que las cláusulas del contrato regían solamente durante su permanencia 
en el país y que, de regreso a Italia, estaba en libertad para participar en actos organizados por 
el Teatro Solís, de Montevideo. Luego, el conflicto fue entrando en una fase más calmada 
hasta que no se volvió a hablar más de él. Pero antes, "La Prensa" había informado a sus 
lectores que ya no publicaría cartas de las partes en pugna porque el caso que las había 
motivado se había transformado en una controversia sobre intereses personales y por lo tanto 
carecía de valor informativo. 


ARTISTAS LIRICOS 


El debut mássignificativo de este añofue el de la soprano Eugenia Burzio enel Politeama 
Argentino, en el que reaparecía, tras breve ausencia, la insigne Maria Barrientos. La 
compañia del Teatro de la Opera reunía a grandes figuras ya conocidas y tenía ahora como 
director musical a Leopoldo Mugnone, quien había debutado en esa sala en 1898. 


1906 
MIECZYSLAW (MIECIO) HORSZOWSKI 


Este pianista (y luego también compositor) polaco, debutó en el Teatro Politeama 
de Buenos Aires en 1906, con un programa formado por las siguientes obras: Preludio y Fuga 
de Bach; 32 Variaciones de Beethoven, y páginas de Chopin y Liszt. Tenía entonces once 
años y hacía seis que se le consideraba un virtuoso y se le aplaudía como tal en la Corte de 
Francisco José. 

Regresó Horszowski a Buenos Aires, ahora casi un adolescente, en 1909. "Miecio 
-escribió Mariano A. Barrenechea en "Nosotros"- es grande por el sentimiento que 
manifiesta en sus ejecucuiones y no por la técnica. Interpreta maravillosamente a Chopin, 
mas su arte no arriba a tanto en la interpretación de Beethoven. Sería parangonable a Luca 
della Robbia y no a Donatello". El 16 de junio de 1924, hizo una reaparición triunfal en la 
Asociación Wagneriana. 

Miecio Horszowski, estuvo en varias temporadas más en Buenos Aires. En una de 
ellas, en 1934, se presentóen el Colón como solista de tres Conciertos con la Orquesta Estable 
del teatro y la dirección de José Maria Castro: el N% de Beethoven; el N*%27 K. 595 de Mozart 
y el N” 2 de Chopin; una verdadera maraton pianística. Ese mismo año, en la Asociación 
Wagneriana actuó con el Cuarteto Pessina. Mas tarde, lo hizo también con el Cuarteto 
Budapest. 

Actuó en numerosas oportunidades como sonatista con Pablo Casals y formó con 
éste y Alexander Schneider, el famoso Trio Casals. Acompañó al famoso violoncelista 
catalán, en los festivales de Prades y Puerto Rico. Notable y probo músico, realizó una larga 
carrera profesional que le valió el respeto unánime de los oyentes de los países que visitó. 
Pablo Casals, lo recuerda así: "El y yo habíamos dado juntos numerosos conciertos de música 
de cámara. Después de una carrera brillantísima de niño prodigio, Horszowski se había 
instalado en Paris y se dedicaba a estudios universitarios; yo le aconsejé y le animé para que 
reemprendiera sus actividades de pianista. Usted ha tenido la oportunidad de conocer a 
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Horszowski durante los Festivales de Prades: sencillo, modesto, incompatible con todo lo que 
signifique exhibicionismo, pero, ¡qué puro y gran artista! (Citado de las "Conversaciones", 
con José Maria Corredor). 


EN LOS TEATROS LIRICOS 


Una notable soprano wagneriana de la época, Salomé Kruscenisky, debuta 
triunfal mente en el Teatro de la Opera con "La Walkyria", dirigida por Toscanini. Hariclée 
Darclée, cabeza de compañía en el Politeama Argentino, cantó en esa temporada once óperas 
con sesenta y seis funcionesen total, en plan de soprano absoluta. Brillante debut tuvo en esa 
sala la soprano Cecilia Gagliardi. En el Teatro San Martín, con "El Trovador", se presenta la 
soprano dramática argentina Juanita Cappella, llamada a tener grandes éxitos. 


LA SOCIEDAD ORQUESTAL BONAERENSE 


A partir de 1906, la Asociación Orquestal de Conciertos, creada y dirigida por Ferruccio 
Cattelani, y que había cumplido ya varios años de esforzada actuación, fue reorganizada por 
su fundador, cambiando su nombre por el de Sociedad Orquestal Bonaerense. (ver 1900 y 1909). 
Esta es la Orquesta que en 1909 introducirá los conciertos sinfónicos en el Teatro Colón. 

El 25 de Abril la Orquesta de la Sociedad Orquestal Bonaerense, dió su concierto de 
inauguración en el Salón Principe Jorge, con la dirección de Ferruccio Cattelani. El programa 
fue el siguiente: Obertura de "El Buque Fantasma", de Wagner; Sinfonía en Do Mayor N%41 
K.551 de Mozart; Serenata para cuerdas op. 22 de Dvorak; El cisne de Tuonela, de Sibelius; 
Adagio, de Boccherini; La Reina Mab, de la sinfonía "Romeo y Julieta", de Berlioz, y Suite 
Húngara, de Hoffmann. 

A partir de este concierto, la Orquesta de la Sociedad Orquestal Bonaerense, se 
prodiga en un número considerable de conciertos en distintas salas de la ciudad, el Politeama 
Argentino, el Salón Principe Jorge, el Teatro Odeón, el Colón, el San Martin, el Salón Operai 
Italiani, la Asociación Italiana de Conciertos, etc. Cattelani propone programas de más en 
más novedosos. Veamos algunos de los estrenos para el público argentino que ofrecieron las 
orquestas dirigidas por el esforzado maestro entre 1900 y 1914: Sinfonía en Mi Menor (1900) 
y Nella foresta nera (1901), de Franchetti; Impressions de | Ttalie, de Charpentier (1901); 
Novena Sinfonia de Beethoven (1902); Obertura en Re, de Constantino Gaito; Sinfonia en 
DoMayorN* 41 K. 551, de Mozart; El Cisne de Tuonela (1906), Finlandia (1906) y Una Saga 
(1907), de Sibelius; La Reina Mab de "Romeo y Julieta", de Berlioz (1906); Suite Hungara, 
de Hoffmann (1906); Obertura de La Novia Vendida, de Smetana (1906); Serenata op. 20 
y Variaciones Sinfónicas op. 36, de Elgar (1906); Sinfonia en Re Menor, de Martucci (1906); 
Entrada de los dioses en el Valhalla, de Wagner (1906); L“aprés midi d'un faune, de Debussy 
(1906); Sinfonia en Si Menor Inconclusa, de Schubert (1907); Muerte y transfiguración 
(1907), Don Juan (1908) y Till Eulenspiegel (1909), de Richard Strauss; Stabat Mater, de 
Rossini (1907); La gran pascua rusa, de Rimsky Korsakov (1907); Coro de Prisioneros de 
"Fidelio" de Beethoven (1907); Haroldo en Italia, de Berlioz (1907); Preludio 1? de Fervaal 
de DIndy (1907); Obertura Académica, (1907) y Sinfonia N“2, de Brahms (1908); Cortejo 
y Aire de Danza de "El hijo pródigo", de Debussy (1909); Cuarta Sinfonia de Schumann 
(1909); Los Preludios, de Liszt (1909); Himno del Centenario, de Cattelani (1910); Sinfonia 
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Fantástica, de Berlioz (1911); Sinfonia N%3 de Borodin (1911); Cristo en el Monte de los 
Olivos, de Beethoven (1912); Requiem, de Mozart (1914). 
Esta es, como quedó dicho, una lista parcial. 


VICENTE SCARAMUZZA 


Este nombre, que el lector sólo excepcionalmente encontrará en alguna enciclopedia 
nacional o extranjera, no puede dejar de ser recordado en este trabajo que intenta recuperar 
y ordenar los datos más importantes de la Música en Buenos Aires - Siglo XX. 

Vicente Scaramuzza, nació en 1885 en Italia, en una localidad vecina a Nápoles. 
Formado en el célebre Conservatorio de San Pietro a Majella, de aquella ciudad, integró esa 
legión de músicos italianos, españoles y franceses que se radicaron en Buenos Aires y alos que 
tanto debe nuestra vida musical. Vicente Scaramuzza se estableció en 1907 en esta ciudad, 
en la que en 1912 fundó su Conservatorio de Música, cuya atención no le impidió la actividad 
de conciertos como pianista. Fue también compositor, pero brilló sobre todo como pedagogo. 
Por sus clases pasaron muchos de los mejores pianistas que ha tenido y tiene el país. 

A lo largo de este trabajo se le mencionará con frecuencia junto con los nombres de 
aquellos de sus alumnos que hicieron honor a su maestro y al país en las salas de conciertos 
del mundo entero. La escuela de Scaramuzza fue una etapa casi ineludible en la formación de 
los pianistas argentinos y bien podría ser mencionada como la escuela pianística argentina por 
excelencia. Su enseñanza se extendió también a quienes fueron después destacados pianistas 
de nuestra música ciudadana. Fue maestro de maestros. 

Comocompositor, Vicente Scaramuzza dejó una obra no muy numerosa que incluye 
la ópera "Hamlet" que a su muerte, en 1968, quedó inconclusa. El 28 de noviembre de 1961, 
Enrique Sivieri dirigió en el Teatro Colón un concierto sinfónico-vocal en homenaje del 
recordado maestro italiano, en el que dió a conocer algunos fragmentos de esa Ópera con la 
Orquesta Filarmónica de Buenos Aires y los cantantes Angel Mattiello, Eugenio Valori, Enzo 
Betti y Mario Solomonoff. 

Como se dijera en el mencionado homenaje, "Hemos oído al maestro Scaramuzza 
durante varias décadas, a través de los intérpretes que él formó, en cada obra, en cada compás, 
en cada nota". 


OPERA ARGENTINA EN EL POLITEAMA 


En la temporada del Teatro Politeama Argentino, fue estrenada la ópera Shaffras, 
primera experiencia en el teatro lírico del compositor argentino Constantino Gaito. 


1908 


TEATRO COLON 


El 25 de mayo de 1908 es una gran fecha de la cultura nacional: abre sus puertas el 
Teatro Colón, el nuevo teatro Colón, a veinticinco años de la clausura del que, con el mismo 
nombre y con un brillante historial acuñadoen tres décadas de actividad, existióen la antigua 
Plaza de la Victoria, hoy Plaza de Mayo. Había sido inaugurado el 25 de abril de 1857 con "La 
Traviata", cuyos principales personajes fueron asumidos por Sofia Vera-Lorini, Enrico 
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Tamberlick y Giuseppe Cima. El director de orquesta fue Clemente Castagneri. También una 
ópera de Verdi -"Otello"- con Francesco Tamagno, creador del rol protagónico, fue elegida 
para la última función con la que el primitivo Teatro Colón, cuyo edificio había sido 
destinado a servir como sede del Banco de la Nación, cerraba definitivamente sus puertas 
como teatro lírico. Era el 13 de setiembre de 1888. 

Pocas semanas después de la clausura del teatro de la Plaza de la Victoria, el 16 de 
octubre de 1888, el Congreso Nacional autorizó el llamado a licitación para la construcción 
de un nuevo teatro. La ley, que llevaba el número 2381,daba en su Artículo 1%al Poder Ejecutivo 
la facultad de optar entre dos probables ubicaciones: la manzana en la que hoy está emplazado 
el Palacio del Congreso, y la comprendida entre las calles Cerrito, General Viamonte, 
Libertad y Tucumán, en el lugar que ocupaba la antigua Estación del Parque del Ferrocarril 
Oeste, y cuyas instalaciones fueran luego cedidas al Estado Mayor del Ejército. La recuperación 
de este terreno fiscal por parte de la Municipalidad de Buenos Aires había sido materia de un 
proyecto del Concejo Deliberante que tuvo entrada el 13 de setiembre de 1886, es decir. dos 
años antes, exactamente, de la función que ponía fin a la existencia del antiguo Teatro Colón. 
El mencionado proyecto, estaba inspirado en el propósito de que el terreno fuera utilizado 
como emplazamiento para construir el nuevo Colón. 

Curiosamente, se lee en una resolución del Concejo Deliberante defecha 18 de junio 
de 1883, "en la propuesta del Sr. Intendente, hipotecando el Mercado del Plata, para garantir 
las mejoras del Teatro Colón", se autorizó al Intendente "para que dé la garantía necesaria, 
para posesionarse del Teatro Colón y edificios adyacentes, en el edificio del Mercado del 
Plata, pudiendo al efecto otorgar la escritura correspondiente". 

Superados algunos problemas y tras haber sido descartadas otras opciones, se resol vió 
que el nuevo Teatro Colón se levantaría en el lugar que ocupa y el 25 de mayo de 1890 se puso 
allíla piedra fundamental de la obra. Entorpecida la misma por dificultades de diverso orden, 
la construcción del Teatro Colón demandó exactamente veinte años a contar de la fecha en 
que fue aprobada por el Congreso de la Nación la recordada Ley 2381. 

El proyecto fue encomendado al ingeniero Francisco Tamburini, quien falleció 
inesperadamente cuando estaba abocado a la modificación de algumos aspectos de su 
proyecto. Asumió entonces el arquitecto Victor Meano, que había sido colaborador del 
ingeniero Tamburini, no solamente la dirección de la obra sino también la responsabilidad 
de elaborar el proyecto definitivo. En opinión del arquitecto Meano, el proyecto de 
Tamburini, al que calificaba de "grandioso", "se resentía de haber sido confeccionado 
rápidamente". 

En 1904, luego de doce años de inmensa e ingrata fatiga para llevar a término una 
obra en torno de la cual no lograban coincidir los interesesoficiales y privados comprometidos, 
el talentoso arquitecto Meano -autor también, digamos de paso, del Palacio del Congreso-, 
muere trágicamente. Julio Dormal, de origen belga y con mas de treinta años de radicación 
en el país, en el cual ha realizado valiosas obras públicas al igual que su desaparecido colega, 
será el encargado de finalizar la obra en la que dejó, tanto en el aspecto estructural como en 
el decorativo, trazas de su talento y su personalidad. 

Como decíamos al comienzo, el nuevo Teatro Colón fue inaugurado el 25 de mayo 
de 1908. La obra elegida para este acontecimiento, entre otros títulos en los que se pensó, fue 
"Aida" que, con la dirección de Luigi Mancinelli, fue cantada por Lucia Crestani, Amadeo 
Bassi, Maria Verger, Giuseppe Bellantoni, Vittorio Arimondi y Berardo Berardi. 
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Desde entonces, la ciudad de Buenos Aires tiene el privilegio de poseer el teatro 
lírico que, entre los de su clase y capacidad, es en nuestra opinión, el mas bello y el mas 
confortable del mundo, sin hacer cuestión de época ni estilo. Este juicio no empaña nuestra 
admiración por teatros como La Scala de Milán, el San Carlos de Nápoles, la Opera de Paris, 
el Teatro Nacional de Munich, el Bolshoi de Moscú y algun otro; pero ninguno de ellos reune 
esa suma de cualidades, sean estas arquitectónicas, de confort y de acústica, que hacen del 
Colón el teatro de ópera por antonomasia. El espléndido exterior del edificio, admirable 
conjunción de estilos arquitectónicos, imponente pero no grandioso, tiene, además, el 
privilegio, como lo señalaba el arquitecto Meano, "de indicar a primera vista su propio 
destino". Los amplios espacios del ingreso, con bellos mármoles y estucos, la estupenda sala, 
con siete ordenes de elevación y una capacidad que puede superar los 3.000 espectadores, es 
majestuosa y de un refinamiento ornamental al que la sobriedad del tratamiento acentúa su 
belleza. Desde el punto de vista decorativo, la sala del Colón es un ejemplo de buen gusto. 
Cuesta imaginar a ese inmenso recinto con una ornamentación concebida con menos 
prudencia. En consonancia con la misma, la iluminación de la sala está presidida por un 
colosal artefacto principal enmarcado por la pintura de la cúpula redecorada en 1966 por el 
ilustre artista argentino Raúl Soldi. La pintura primitiva, del artista francés Marcel Jambon, 
había resultado irremediablemente dañada, en 1936. Sala confortable, de casi impar acústica 
y espléndida visual, y escenario de generosas proporciones -es de los de mayor superficie entre 
los grandes teatros europeos y americanos-, permite realizar las más espectaculares puestas 
escénicas a pesar de carecer de las ventajas técnicas que caracterizan a los escenarios 
modernos. 

En el piso noble, el foyer de los bustos, cuyos magníficos vitrales y obras escultóricas 
hacen de él uno de los lugares de estar más gratos del teatro, precede al admirable Salón 
Dorado, que ocupa una superficie de 400 metros cuadrados, un lujoso ambiente definitivamente 
versallesco de inconfundible ascendencia palaciega. 

Cuando el teatro estaba a punto de cumplir sesenta años de existencia, se iniciaron 
obras de ampliación y modernización. Aquellas, aportaron a la superficie total del edificio, 
nueve mil metros cuadrados, en varios subsuelos, destinándose amplios espacios al taller de 
escenografía, incluyendo los de maquinaria y pintura; nuevos talleres para zapatería, vestuario 
y peluquería; depósitos, oficinas administrativas y, para la parte artística propiamente dicha, 
un escenario para ensayos cuya superficie es similar al escenario de la sala y que está provisto 
de foso para orquesta y salas de ensayo para coro y orquesta. Además, se instaló en la sala un 
sistema de climatización, técnicamente similar al del Teatro La Fenice, en Venecia. En 1967, 
el foso de la orquesta había sido dotado de elevadores hidráulicos para unirlo al palco escénico 
cuando la sala se utiliza para conciertos sinfónicos. Desafortunadamente, el plan de obras de 
remodelación y ampliación, quedó abruptamente interrumpido cuando se estaba a punto de 
iniciar la transformación y tecnificación del escenario, que todavía se echa de menos. 

Agreguemos que en 1980, la iluminación del escenario fue enriquecida con un 
moderno sistema electrónico, aunque debe deplorarse que la instalación a la vista de un 
considerable número de reflectores, ha agraviado la serena belleza del recinto. 

Desde el punto de vista de sus necesidades artísticas, el Colón posee actualmente 
cuatro cuerposartísticos estables; pero durante muchos años fueron solamente tres: la llamada 
Orquesta Estable, cuya principal tarea -pero no la única- está concentrada en losespectáculos 
operísticos; el Coro y el Ballet. Estos cuerpos artísticos obtuvieron la estabilidad en el año 
1925 (véase) al igual que las secciones técnicas. Los tres, que han conocido períodos de 
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esplendor y otros francamente menos brillantes, tienen una honrosa tradición. 

A estos cuerpos artísticos se sumó como organismo estable en 1961, la Orquesta 
Filarmónica de Buenos Aires, ex-Orquesta Sinfónica Municipal (ver año 1946), que divide 
su tarea en los ciclos anuales de conciertos sinfónicos (actividad que periódicamente ocupa 
también a la Orquesta Estable), el ballet y, en ocasiones, la ópera. 

El nuevo Teatro Colón debió convivir largo tiempo con otras salas de la ciudad en 
la que también se realizaban temporadas líricas de óptimo nivel; pero paulatinamente fue 
absorbiéndolas hasta constituirse, tras superar no pocas dificultades, en la casa de ópera de 
Buenos Aires, que había de adquirir definitivamente entidad con la creación de los cuerpos 
artísticos estables, según se ha mencionado, las escuelas adjuntas y la propia municipalización 
institucional que llegó, definitivamente en 1932/1933, después de prolongados y azarosos 
períodos en los que el Teatro pasó del regimen puro de empresa a un sistema mixto en el que 
coexistían una Comisión Administradora designada por la Municipalidad y un empresario 
que obtenía la concesión por licitación. 

Ahora bien, qué se entendía por "municipalización" del Teatro Colón? 

El Teatro Colón era un teatro municipal -siempre lo fue- pero se manejaba con un regimen 
de concesiones que se hacían cargo de la explotación del mismo mediante un canon 
determinado por las Ordenanzas respectivas. La Municipalidad no tenía injerencia en la 
organización y realización de las actividades artísticas que estaban a cargo de la empresa 
concesionaria. La "municipalización" plena se alcanzó en el momento mismo en que se 
resolvió no llamar a licitación para que terceros hicieran funcionar el teatro. El término 
"municipalización" lo utiliza la propia Intendencia cuando la propone en un mensaje al 
Concejo Deliberante el 22 de noviembre de 1929, siendo rechazada por dicho cuerpo por 
Ordenanza 3740, del 30 de diciembre de 1929. El último llamado a licitación es materia de 
la Ordenanza 3741 del 30 de diciembre del mismo año, que autoriza al Departamento 
Ejecutivo, en lo referente al año 1930, a objeto de no interrumpir el funcionamiento del 
Teatro Colón, a efectuar un llamado a licitación desde el 1? de abril hasta el 15 de agosto de 
ese año o por todo el año, si lo creyera conveniente. 

El último capítulo de este problema comienza el 1? de abril de 1932, cuando el 
Concejo Deliberante rechaza un proyecto de ordenanza de la Intendencia Municipal 
llamando a licitación para la explotación del Teatro Colón durante la temporada del año 
1932. Esta resolución se complementa con las Ordennzas 4079 y 4080 de la misma fecha, que 
ponenen manos de la Comisión Administradora (municipal) la organización de la temporada 
lírica de 1932 y vota incluso una partida de 500.000 pesos moneda nacional para invertir en 
el plan artístico. En este punto se alcanza la plena municipalización del Teatro Colón. La 
Ordenanza 4610, del 22 defebrerode 1933 y la Resolución 4611 de la mismafecha -la primera 
creando un Directorio para el gobierno del Teatro y la segunda votando una partida de $ 
800.000 para financiar la temporada de 1933, confirman lo actuado precedentemente. 

Orgullo del país, el Teatro Colón suma a su actividad específica, que es la ópera, los 
espectáculos de ballet, conciertos sinfónicos y recitales. Los primeros conciertos sinfónicos 
se realizaron, como se verá, al año siguiente de la inauguración. Mucho después, comenzaron 
a realizarse también algunos recitales. El primero de ellos no se efectuó en la sala sino en el 
foyer. El Cuarteto de Cuerdas Cattelani actuó el 24 de abril y el 4 de mayo de 1910 (véase) 
con programas dedicados a Beethoven. El primero de ellos, con los Cuartetos 1,2 y 3 del opus 
18, y el segundo con los Cuartetos 1 y 2 del opus 59 y el opus 127. 
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Los primeros recitales instrumentales que se realizaron en la sala del Colón 
estuvieron a cargo del pianista Arturo Rubinstein, los días 24 de setiembre y 1? de octubre 
de 1918. El eminente pianista hizo escuchar la primera audición integral de Iberia, de 
Debussy, y composiciones varias. Prosiguieron estos recitales en 1920, con Vasa Prihoda, 
Edouard Risler, el propio Arturo Rubinstein, Ricardo Viñes, Gaspar Cassado y Aaron Klasse, 
este último un violinista distinguido que realizó en el país una admirable obra como maestro 
de dicho instrumento. Pero los ciclos de recitales no se institucionalizaron sino mucho más 
tarde. En cambio, abundaron los recitales vocales, la mayor parte de ellos a cargo de los 
grandes cantantes que actuaban en las temporadas líricas. En 1934, el violinista Mischa 
Elman, inaugura con una serie de ocho audiciones, el primer ciclo de recitales instrumentales 
que prosiguió en años sucesivos con músicos como Kreisler, Arrau, Thibaud, Iturbi, Stravinsky, 
Brailowsky, Szigeti, Feuerman, Milstein, Casals, etc. hasta la década del 70 en que 
manifestaciones de ese tipo se han tornado esporádicas. 

En todos los campos de su actividad el Teatro Colón ha contado con los artistas de 
mayor prestigio internacional. Para una cantante lírico, para un director de orquesta, actuar 
en el Colón fue durante mucho tiempo uno de los datos más importantes que podían 
consignar sus títulos artísticos y, aun en los tiempos menos afortunados de su historial, la fama 
de que goza el Teatro Colón en todo el mundo, ha hecho que ese interés no decreciera. 
Cantantes, grandes orquestas y grandes conjuntos de cámara, directores de orquesta, 
instrumentistas de todas las disciplinas, coreógrafos, bailarines, notables conjuntos del ballet 
internacional han pasado por el Teatro Colón y junto a ellos han actuado nuestros artistas, 
muchos como egresados del propio Instituto Superior de Arte (ver año 1939), que también 
ha provisto al Teatro de otros especialistas indispensables para la actividad teatral. 

Agreguemos que el Teatro Colón es uno de los escasos teatros de ópera del mundo, 
que produce en sus talleres el ciento por ciento de los elementos de escena: escenografía, 
utilería, sastrería, peluquería, zapatería, escultura. 


Importancia y trascendencia del Teatro Colón 
en la vida artística nacional 


El Teatro Colón nació y creció con una vocación de grandeza merced a cuyo impulso 
ha logrado ser reconocido como el más importante organismo artístico del país y como uno 
de los principales teatros líricos del mundo. La importancia y la trascendencia del Teatro 
Colón en el arte y la cultura nacional son inmensas y hacen palidecer ciertas opiniones 
negativas incapaces de comprender que si el Teatro Colón constituye en la cultura del país 
una entidad macrocefálica, como se ha dicho alguna vez, ello no es definitivamente su culpa 
sino responsabilidad de quienes debieran alentar otras vocaciones y otros esfuerzos culturales 
muy necesitados de estímulos. 

El Teatro Colón ha sido y es cuna y escuela de artistas argentinos. Desde los lejanos 
tiempos de las escuelas de ópera y ballet hasta el actual Instituto Superior de Arte (ver 1937) 
que funciona en el propio teatro, el Colón ha formado cantantes, bailarines, escenógrafos, 
directores de escena y otros especialistas de la actividad teatral que son el eje en torno del cual 
giran los espectáculos de la casa y, al servicio de los cuales la misma pone, además, trescientos 
músicos, entre integrantes de las orquestas, preparadores musicales y maestros de escena; 
coristas, bailarines, figurantes de escena y un formidable equipo técnico. Por otra parte, a 
través de su actividad concertística, muchos compositores e intérpretes argentinos han 
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podido hacer conocer su obra y sus cualidades respectivamente. Es obvio que el estímulo del 
Teatro a la creación y la interpretación argentina se ha dado más en el campo del concierto 
que en el de la ópera, siendo de lamentar que hayan quedado incumplidas normas oficiales 
que alentaban la creación lírica. 

Sería un error considerar que el Teatro Colón es un circulo cerrado al que sólo 
tendría acceso un sector restringido de la sociedad. Por el contrario, está abierto a todos los 
sectores sin distinción de posición social y/o económica, que deseen contraer un compromiso 
con el arte y la cultura. De muchos años a esta parte, las localidades privilegiadas (palcos, 
plateas, cazuelas) tienen en ocasiones un costo que no supera y con frecuencia es inferior al 
de una entrada al cinematógrafo, y aun ha de mencionarse el hecho de que en determinadas 
funciones, todas las localidades, sin excepción, tienen precios irrisorios. Si a ello se agregan 
las funciones para estudiantes, que se realizan desde hace quince años, las de niños y aún las 
de obreros que fueron ensayadas hace treinta o más años, podrá apreciarse, sin ningun genero 
de dudas, que el "elitismo" que se ha imputado a veces al Teatro Colón, es absolutamente 
irreal, al menos en el sentido que vulgarmente se le atribuye a esa expresión. 

El éxito que obtiene el Teatro Colón cada vez que se presenta en alguna ciudad del 
interior del país, fundamenta una política de extensión artística que, en nuestra opinión, no 
debiera eludir un organismo que si bien revista en la jurisdicción de la municipalidad 
capitalina, es indudablemente un bien de la Nación. El Teatro Colón debe, por lo tanto, 
actuar, periódicamente, en el interior, en la medida en que no entorpezca sus compromisos 
en la capital. Las giras teatrales, especialmente en el caso de un teatro lírico, son 
económicamente muy gravosas y ello debido, sobre todo, al alto costo de los pasajes de los 
artistas y personal técnico involucrado, y a los fletes por traslado de decorados y el cuantioso 
equipaje formado por, vestuario, utilería, etc. Si dichos costos pudieran eliminarse o bien 
reducirse sustancialmente, el Teatro Colón podría llegar a todo el país y hacer así todavía más 
profunda y trascendente su contribución a la vida cultural de la república. 

Los ferrocarriles y las compañias aéreas nacionales, debieran ponerse en misión para 
cooperar, como empresas argentinas que son, en un vasto programa de desarrollo cultural. 


Los cantantes 


La temporada inaugural del Colón reunió un elenco de cantantes entre los que se 
contaban algunas grandes figuras del arte lírico, ya conocidas por el público de Buenos Aires, 
como Giuseppe Borgatti y Titta Ruffo. También habían sido juzgados en otros escenarios de la 
ciudad, el tenor Amadeo Bassi, la soprano Lucia Crestani, y la cantante argentina Emilia Reussi. 
Pero, entre los debutantes, una gran figura dominaba el conjunto: la del bajo Feodor Chaliapin 
que en esa primera temporada del Colón, debutó con "Mefistófeles". 


Los directores 


El director musical de la Compañía que tuvo a su cargo la primera temporada del 
Teatro Colón fue Luigi Mancinelli, quien tuvo a su cargo la mayor parte de los espectáculos. 
El maestro Arturo Vigna se hizo cargo de la dirección de siete óperas, en tanto el maestro 
argentino Héctor Panizza, solamente dirigió su ópera "Aurora". Luigi Mancinelli regresaria al 
Teatro Colón al año siguiente y en 1913; Vigna, lo haría una sola vez más, en 1919; y Panizza 
totalizaría con la de 1908, veintiuna temporadas en esa sala. 
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EL TEATRO AVENIDA 


Este teatro, cuya inauguración artística se efectuó el 3 de octubre de 1908, había sido 
testigo, varios años antes, el 9 de julio de 1894, de la marcha de las antorchas organizada por 
la comuna metropolitana, con motivo de la efemérides patria y de la habilitación de la 
Avenida de Mayo (que había costado 12 millones de pesos, a estar de fuentes autorizadas de 
la época). La marcha de unos 800 operarios municipales que portaban llameantes teas, se 
realizó a lo largo de la nueva Avenida, en la que habia comenzado a levantarse el teatro que 
nos ocupa y, según comentó el diario "La Prensa" al siguiente día, había comenzado en forma 
muy satisfactoria, pero desafortunadamente "tuvo un final deplorable", y ello como 
consecuencia de la inesperada y progresiva inutilización de las antorchas, insuficientemente 
alimentadas con resina. 

Desde la función inaugural, el Teatro Avenida, obra de los ingenieros Alberto 
Fernández Poblet y Alejandro de Ortuzar (h), estuvo consagrado al drama y para éste levantó 
el telón por primera vez para ofrecer "El castigo sin venganza", de Lope de Vega, presentado 
por la famosa compañía de Maria Guerrero y Fernando Díaz de Mendoza. Sin embargo, los 
planes iniciales no tardaron en ser modificados. En efecto, en 1910, se realizó una función de 
zarzuela con "La Verbena de la Paloma", dirigida por el autor, Tomás Bretón, en honor de la 
Infanta Isabel de Borbón, que había viajado a Buenos Aires para asistir a los actos de la 
conmemoración del Centenario. Enel elencode "La Verbena"..."figuraronactores argentinos 
como Roberto Casaux, Florencio Parravicini y los hermanos Podestá. La zarzuela fue el género 
que ganó más terreno en esa sala por cuyo escenario han desfilado, hasta años recientes, 
numerosas compañías españolas o bien elencos con primeras figuras de esa procedencia e 
integradas con cantantes locales. También actuaron allí numerosas compañías dramáticas 
españolas y conjuntos de ballet del mismo origen. El Teatro Avenida albergó sólo 
ocasionalmente temporadas operísticas. En los años 30s. una compañía italiana dirigida por 
Alfredo Padovani, quien había actuado en el Teatro Colón en 1924 y 1929, y que tenía como 
primera figura al célebre tenor español Hipólito Lázaro, por entonces lejos de hallarse en el 
estado de sus mejores épocas, presentó con este cantante "Rigoletto", "Marina" y otros títulos. 
En esa oportunidad, Lázaro cantó en la misma sala varias zarzuelas, entre ellas, "Doña 
Francisquita" y "La Dolores". 

Un incendio originado en un edificio vecino, destruyó esta entrañable sala el 3 de 
abril de 1979. Ocho años después, en noviembre de 1987, un grupo de ciudadanos españoles 
residentes de antiguo en el país, adquirió el terreno y las partes del edificio que sobrevivieron 
al siniestro, con el propósito de reconstruir el teatro y devolverlo a la actividad que hizo de 
él un baluarte del teatro español en Buenos Aires. La empresa formada por los aludidos 
ciudadanos, se dió el nombre de "Reconquista del Teatro Avenida". 

Las obras de reconstrucción, dieron comienzo en el mes de julio de 1988, con la 
dirección de los arquitectos Jorge Vázquez Gaiviría y Oscar Francisco Soler. 


LA OPERA "AURORA", DE PANIZZA 
Aurora representó en la temporada inaugural del Teatro Colón a la incipiente 
dramática musical argentina que hasta entonces tenía su principal cultor en Arturo Berutti 


Héctor Panizza, nuestro gran director de orquesta, se había dado a conocer antes en 
el Teatro de la Opera como autor de dos trabajos teatrales: el boceto dramático ll fidanzato 
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del mare (Edoardo Mascheroni, 1897), obra larval de sus tiempos de estudiante de primer año 
de composición, y Medioevo latino (Arturo Toscanini, 1901). Aurora era la tercera y, sin duda, 
la más madura de sus obras para el teatro lírico. En un ensayo autobiográfico, el autor declara 
que la obra le fue encomendada en 1906, por el Gobierno de la Provincia de Buenos Aires, 
con vistas a la inauguración del nuevo Teatro Colón. 

Con libreto de Luigi Illica, quien ya había colaborado con el músico argentino en 
"Medioevo latino", Aurora fué dirigida por el autor el 5 de setiembre, con Maria Farnetti, 
Amadeo Bassi y Titta Ruffo, en las partes principales. Por la índole del asunto y en especial 
forma por la ya famosa Canción de la Bandera, Aurora se ha convertido en una suerte de ópera 
nacional a la que se recuerda con frecuencia. No seria justo imputarle falta de calidad 
constructiva ni ciertas ideas interesantes a su música, concebida y realizada con sujeción a 
las fórmulas operísticas clásicas de la lírica peninsular. 

Nunca repuestas, 1! fidanzato del mare y Medioevo latino, la última ópera de Panizza 
-Bizancio-, estrenada en el Teatro Colón en 1939, no ha conocido la fortuna de Aurora. 


NUEVA OPERA DE ARTURO BERUTTI 


En el Teatro Politeama, el 7 de julio del mismo año, se dió a conocer Horrida Nox, 
una nueva ópera de Arturo Berutti, cuyo libro ubica la acción en la Argentina bajo el gobierno 
rosista. 


1909 
CONCIERTOS SINFONICOS EN EL TEATRO COLON 


Hemos visto en el capítulo inicial de este libro, que en 1896 el músico italiano 
Ferruccio Cattelani, de larga y altamente meritoria actuación en Buenos Aires, creó la 
Sociedad Orquestal Bonaerense con cuya orquesta realizó una formidable labor de difusión 
de la música sinfónica, aunque no fuera éste el único objetivo que perseguía en materia de 
cultura musical. Violinista, docente, director de orquesta, cuartetista, fundador de un 
Conservatorio y de varias asociaciones musicales, Cattelani apuntó en todas las direcciones 
idóneas para desarrollar nuestra joven vida musical. 

Con la Orquesta de la Sociedad Orquestal Bonaerense, que se había presentado en 
1896, siendo reorganizada en 1906, dió inumerables conciertos en los que el oyente porteño 
tuvo ocasión de conocer un repertorio al que hasta entonces no había tenido acceso. La falta 
de interés del público, no lo desanimó y siguió trabajando ardorosamente con una fe en el 
futuro que no lo abandonó jamás. La ingente obra que realizaba merecía estímulos que no le 
faltaron a Cattelani desde las columnas de la prensa. Veamos algunos juicios sobre el 
particular: 

"La Sociedad Orquestal Bonaerense, desde que fuera fundada por Cattelani, desde 
el 1? de enero de 1906, desenvolvió su acción conquistando a muchos socios en el ambiente que ama 
el arte verdadero, no para hacer ostentación, sino por necesidad de gozar las mas selectas manifestaciones. 


Los cuatro conciertos que este año se dieron, pueden considerarse una victoria que debe ser inscripta 
como título de honor para Cattelani y promete mucho para el porvenir" (La Revista Artística de 


Buenos Aires, 1908). 
» "La Sociedad Orquestal Boanaerense es acreedora al reconocimiento de todos 
aquellos que, directa o indirectamente, nos interesamos por la vida del arte. Los trece conciertos de 
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su nueva existencia..." (Mariano Antonio Barrenechea, en "Nosotros", 1909) 
"Público de una indigencia artística que aterra, pero dócil esclavo del snobismo. 
Ojalá no se desanime el señor Cattelani..." (Tomás Allende Iragorri, en "Nosotros", 1910). 


El 11 de enero de 1909, Ferruccio Cattelani y la Orquesta de la Sociedad Orquestal 
Bonaerense, a la que se unieron los Coros de la Sociedad Italiana Gaetano Donizetti, de la 
Sociedad Mazzini y de la Deutsche Gesangverein, un grupo de cantantes solistas, el organista 
Luis. V Ochoa (1) y las pianistas Mary Bemporat, Aurora Rossi y A. de Zenner, irrumpió en 
el flamante Teatro Colón, en el que al año siguiente actuará Cattelani con su Cuarteto, para 
dejar fundada en él una actividad que hoy forma parte de su tradición: el concierto sinfónico. 

En el curso de ese año ofreció cinco conciertos, que incluyeron un programa en 
homenaje a Luigi Mancinelli y un Programa Wagner. Entre las obras que hizo escuchar por 
primera vez en Buenos Aires, se contaron la Sinfonía N W3 de Mendelssohn, la Sinfonía N 4 de 
Schumann, el poema sinfónico "Till Eulenspiegel”, de Ricardo Strauss y Cortejo y Danza, de 
"L'Enfant Prodigue”, de Debussy. En el segundo ciclo, en 1910, se ejecutó por primera vez en 
el Colón la Sinfonía Coral de Beethoven. 

Los conciertos de la Sociedad Orquestal Bonaerense en el Teatro Colón continuaron 
realizándose hasta 1913, inclusive. Luego, los conciertos sinfónicos fueron confiados a la 
misma orquesta que actuaba en la temporada lírica. Cattelani continuó presentándose 
periódicamente en esa sala para dirigir algumos conciertos. Esta actividad artística estaba ya 
institucionalizada en el Teatro Colón. En gran parte, era el resultado de su obra. 


CANTANTES PARA EL TEATRO COLON 


En la temporada del año 1909, debuta en el Teatro Colón el célebre tenor Alessandro 
Bonci, que había actuado en Buenos Aires por primera vez en el Teatro de la Opera en 1899. 
Su debut se produjo con "Rigoletto". Otros notables cantantes, ya conocidos por el público 
de la ciudad, hicieron su presentación en el flamante coliseo porteño: Hariclée Darclée, 
Giuseppe De Luca, Eugenia Burzio, Eugenio Giraldoni y Gaudio Mansueto. También 
figuraba en este grupo el tenor Florencio Constantino, que había hecho sus primeras armas en 
el Teatro Odeón en 1896. A quienes actuaban por primera vez en Buenos Aires, se sumó la 
por entonces novel cantante española Graciela Pareto. 


(1) Luis V. Ochoa, nacido en España, se radicó en Buenos Aires a los 12 años de edad. Fue uno de los 
más activos organistas de la época y titular del instrumento en la Iglesia del Salvador. Ocupó 
numerosos cargos oficiales y fue director del Conservatorio Nacional de Música y del Conservatorio 


Municipal de Música. Fue director artístico del Teatro Colón. 
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DE 1910 A 1919 


1910 
SOCIEDAD CULTURAL DIAPASON 


Hacia 1910, una nueva sociedad musical vino a contribuir positivamente a la 
difusión del gusto por la música pura. “Diapasón” se llamó sencillamente, esta entidad en cuyo 
grupo fundador se hallaban damas y caballeros de empinado rango social, "gente que amaba 
lo bello", para decirloen los términoscon que Antonieta Silveyra de Lenhardson la recordaba 
en una carta que nos enviara hace muchos años. Nombres de Diapasón fueron Enriqueta 
Basavilbaso de Catelin, Julia Bullrich de Saint, Victoria Ocampo, Maria Luisa Bilbao, 
Magdalena Bengolea de Sánchez Elía, la señora de Lenhardson, ya mencionada, Carlos Berro 
Madero, Eduardo y Enrique Bullrich y el Dr. José Miguens, que fue presidente de la 
Institución, como lo fueron también Carlos Berro Madero y la señora de Catelin. Esta última 
y la señora de Sánchez Elía, se sintieron comprometidas con todo lo que tuviera que ver con 
la creación de estímulos para el desarrollo de la música en nuestro medio. Ambas fueron 
distinguidas cantantes, lo mismo que Antonieta Silveyra de Lenhardson, y, en tal capacidad, 
protagonistas de innumerables conciertos. 

La actividad de Diapasón, nombre al cual más tarde se antepuso el de Sociedad 
Cultural, cubre, al igual que otras agrupaciones análogas, un tramo de más de veinte años de 
historia de la vida musical porteña. Diapasón fue, en sus comienzos, una entidad cerrada y 
exclusiva, al punto de que el anuncio de sus conciertos podía leerse en la sección de "sociales" 
de la prensa. Ello le valió más de un indiscreto reproche y la actitud poco atenta de más de 
un crítico. Así, uno de ellos, cuando no podía evitar referirse a un concierto organizado por 
Diapasón, aprovechaba para deslizar la calificación de "aristocrático circulo". También 
algunos historiadores y cronistas de aquel período, entre ellos una personalidad tan destacada 
como Julio B. Jaimes Répide, recuerdan a Diapasón como "un centro de reunión elegante en 
el que también se hacía música" ("Buenos Aires Musical", mayo 1948). 

En cambio, Floro M. Ugarte, en un artículo publicado en el mismo medio, considera 
que se trataba de "un centro musical de calidad" ("Buenos Aires Musical", "La evolución de 
la música en la Argentina", 12 de mayo de 1952). Precisamente, si hay algo que no puede 
negarse a la Sociedad Cultural Diapasón, en conocimiento de la obra que ha realizado y 
juzgada la misma con la perspectiva del tiempo y con absoluta objetividad, es la seriedad y 
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calidad musical de sus conciertos. En ellos, actuaron artistas de la categoría de Ricardo Viñes, 
Rafael González, Ernest Ansermet, Amelia Cocq, Elsa Olivieri de Respighi, inaugurando ésta 
la nueva sala de Diapasón en la calle Tucumán y en cuyo recital de canto Ottorino Respighi 
colaboró como pianista, y muchos otros que protagonizaron algunos de los momentos 
artísticos mas relevantes de la música de cámara en los años 20s. 

Las actuaciones de Ricardo Viñes en esta Sociedad constituyeron también un 
verdadero acontecimiento en la época. Parecida trascendencia tuvieron también las numerosas 
presentaciones de Bathori que en esta Sociedad inició una prolongada actividad artística en 
Buenos Aires. 

La Sociedad Cultural Diapasón tuvo su propio Cuarteto de Cuerdas, que fue 
solicitando con frecuencia por otras asociaciones, entre ellas, la contemporánea Asociación 
Wagneriana de Buenos Aires, en la cual ese conjunto desarrolló en tres temporadas la 
Historia del Cuarteto. Encabezaba el Cuarteto de Diapasón el violinista francés Edmund 
Weingand, nacido en Estrasburgo, alumno de Joachim y de César Thomson y radicado en 
Buenos Aires desde 1908. Weingand, fue aquí profesor del Conservatorio y maestro de la 
mayor parte de los violinistas que en 1925 formaron parte de la Orquesta del Teatro Colón. 

La esposa de Weingand, Amelia Cocq, una notable pianista y profesora del 
instrumento, dió con él incontables audicionesde sonatas. Esta era la formación del Cuarteto 
de Cuerdas de Diapasón: Edmundo Weingand y Roque Citro, violines; Ricardo Rodriguez, 
viola, y Leonidas Piaggio, violoncelo. En 1916, el violinista y compositor José Gil, formado 
musicalmente en la Argentina, reemplazó a Roque Citro, siendo a su vez reemplazado en 1928 
por René Beyer. Ese mismo año, Héctor Marguy ocupó el atril de viola en lugar de Ricardo 
Rodriguez. Una nueva formación tuvo el Cuarteto Diapasón que sobrevivió a la Institución: 
J. Isaac Weinstein y Federico Dima, violines; Cayetano Molo, viola, y José Puglisi, violoncelo. 

Ademásdela actividad de conciertos, Diapasón organizó numerosos actosacadémicos. 
Digno de ser especialmente recordado es el ciclo de conferencias de Ansermet en 1930. 

La Sociedad Cultural Diapasón se extinguió a fines de 1931. El 5 de noviembre de 
ese año se realizó el que fue, probablemente, su último concierto. El programa constaba de dos 
partes: la primera, pianística, a cargo de Alberto Inzaurraga; la segunda, vocal, un recital de 
Enriqueta Basavilbaso de Catelin, con Inzaurraga al piano. 

El último local que ocupara Diapasón, en Tucumán 543, fue adquirido por uno de los 
miembros de la Sociedad, el que instaló allí una "boutique" que hizo mucho por aliviar la 
estrechez económica de Jane Bathori. La parte anterior del local, la antigua sala de audiciones, 
no fue modificada y se le dió un uso adecuado. Allí, por ejemplo, daba clases la bailarina 
Helene Smirnova, y allí se hizo también un espectáculo para niños, titulado "Títeres de la 
Sirena", organizado por Julia Bullrich, Héctor Basaldúa, Horacio Butler y Silvina Ocampo. 

Hacia 1935, comenzó a construirse en la que fuera la última sede de Diapasón, un 
lujoso hotel que todavía existe. 


EL VIOLINISTA JAN KUBELIK 


Uno de los grandes violinistas de su época, dueño de una técnica prodigiosa, Jan 
Kubelik realizó triunfales presentaciones en todo el continente europeo y en América, luego 
de haber iniciado su carrera en Viena. Se le llamó "el nuevo Paganini", contra la opinión de 
quienes pensaban que su técnica violinistica era superficial. En cambio, había unanimidad en 
punto a su avasalladora naturaleza artística. Radicado en los últimos años de su existencia en 
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los Estados Unidos, actuó en ese paíscomo solista en un concierto dirigido porsu propio hijo, 
Rafael, al que el público porteño conoció en 1950. 

El violinista checo debutó en Buenos Aires el 21 de mayo de 1910 en el Teatro 
Odeón, donde ofreció una serie de seis recitales. El programa de presentación fue el siguiente: 
Concierto en Mi Menor, de Mendelssohn; Concierto en Mi Mayor, de Paganini; Nocturno, 
de Chopin; Zapateado, de Sarasate; Poema, de Fibich. 

"No nos detendremos -expresaba la crítica del diario "La Prensa" referente a este 
importante debut- a celebrar aquí aquel despliegue asombroso de una técnica como no hemos oido otra 
igual, la que parecía buscar las dificultades para vencerlas como jugando; no alabaremos la serenidad 
de su arco, la justeza de su afinación, la agilidad de su mano izquierda, la nítida claridad de su armónicos, 
octavas, acordes, escalas, arpegios y cuanto complicado rasgo le dió motivo para lucir su consumada 
maestría. Queremos aplaudir, especialmente, la nobleza de su estilo, la sobriedad en los efectos, la 
distinción de su manera artística, Quien posee, como Jan Kubelik, un mecanismo rayano en la 


perfección, puede buscar todavía más el aplauso; cosa que al famoso intérprete parece preocuparle poco 
(...) Tuviera el señor Kubelik sonido más vigoroso, y marcaría en la historia de los violinistas célebres, 


una de las cumbres más destacadas". 


Público más bien escaso concurrió al debut de Kubelik. Eran los días de la 
celebración del Centenario y la presencia de la Infanta Isabel de España, y los desfiles e 
infinidad de ceremonias oficiales a las que el pueblo se sumaba espontánea y 
multitudinariamente, restaban volúmen a las audiencias de espectáculos y conciertos. Esta 
fue también la razón por la cual el segundo concierto del ciclo de recitales de Kubelik, fuera 
rápidamente pospuesto hasta el día 8 de junio, a lo que también contribuyó una indisposición 
del artista. El 13 de ese mismo mes, el pianista y compositor argentino Ernesto Drangosch 
ofreció en el salón La Argentina un concierto en honor del artista visitante. 

Buenos Aires tuvo nuevamente como huésped a Jan Kubelik en 1913. Actuó 
entonces el famoso violinista en el Teatro Odeón, a partir del 21 de mayo. En el recital de esa 
fecha, hizo escuchar, siempre con la colaboración del pianista Louis Schwab, el Concierto de 
Saint-Saéns, un Preludio de Bach y piezas sueltas de Sarasate, Paganini, Sgambati y 
Wieniawski. En general, la crítica coincidió en que el recital había carecido de interés. 

En la columna de Música de "Nosotros", se opinó lo siguiente: 

"Kubelik ha llegado a la saciedad del elogio". 


En "La Nación", se afirmó que el recital de Kubelik había sido(...) una fiesta sumamente 
brillante desde el punto de vista social en la que una concurrencia selecta e inteligente se reunió para 
tributar el homenaje de simpatía a un virtuoso que ha gozado de mayor renombre entre los concertistas 
contemporáneos”. Luego de sostener que el artista checo había defraudado las expectativasdel público, 
el crítico de ese medio admite que la causa de ese fracaso podía haber sido que el violinista" (...) no 
se encontrara en su día o bien que en los últimos tiempos haya descuidado su trabajo" Y finalizaba 
diciendo: "Sus mejores cualidades brillaron por momentos. " A partir del segundo concierto y hasta el 
final del ciclo, el tono de la crítica fue otro. Se enfatizó "su técnica segura y brillante" y se agregó: "(...) 
Rayó a gran altura, en forma sorprendente en relación con el primer concierto”. 


El 8 de agosto de ese año, Jan Kubelik dió su único concierto con orquesta en Buenos 
Aires. Las gacetillas de prensa informaban que el célebre violinista actuaría en esa fecha en 
el Salón Principe Jorge con una orquesta de sesenta músicos dirigida por Ernesto Drangosch. 
En esta oportunidad, Kubelik fue solista en las siguientes obras: Concierto en Re Mayor, de 
Beethoven; Introducción y Rondó Caprichoso y Habanera, de Saint-Saéns, y Concierto en 
Re Mayor op. 35 de Tchaikowsky. 
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Después de prolongada ausencia, Kubelik volvió a presentarse en Buenos Aires en 
el mes de junio de 1931, ofreciendo una serie de recitales en el Teatro Cervantes. Su 
actuación, fue así juzgada por el crítico musical del Diario "La Nación": 

"En Jan Kubelik priva el virtuoso sobre el intérprete y, como consecuencia de ello, 
sus versiones se resienten de falta de emoción, que agregada a la inseguridad en la ejecución, quita a 
su labor el brillo que es de esperar en un instrumentista de su fama. Á pesar de ello, sus interpretaciones 
ofrecen siempre verdadero interés." 


MIGUEL LLOBET 


Discípulo de Francisco Tárrega y condiscípulo de Pablo Casals, Miguel Llobet fue 
uno de los grandes guitarristas de su tiempo. Sus cualidades meramente técnicas -parecía 
ignorar las mayores dificultades de la ejecución- eran tan apreciadas como su talento 
interpretativo. A estar de los comentarios de la época, en sus manos el instrumento parecía 
poseer inagotables posibilidades sonoras y expresivas. Hasta la aparición de Andrés Segovia, 
al que se anticipa en veinte años, se consagra, en extensas giras internacionales como un 
insuperable maestro de la guitarra. 

En las numerosas visitas que hizo a la Argentina, Miguel Llobet fue especialmente 
apreciado por nuestro público. Reconocidas fueron también sus facultades pedagógicas que 
también puso en evidencia en esta ciudad. En una de sus primeras visitas, se acercó 
espontáneamente a Maria Luisa Anido (véase, 1916), una niñita que asombraba al público 
con su precoz virtuosismo. También Llobet se sintió atraído por las raras cualidades técnicas 
y musicales que la guitarrista revelaba a edad tan temprana, convirtiéndose en su maestro y 
en fundamental pivote del desarrollo artístico de la futura gran artista argentina. Llobet, 
también se unió a ella para formar un dúo de guitarras que probó repetidamente el sabor del 
éxito en diversas giras. 

Antes de su debut oficial, el 22 de julio de 1910 en el Salón La Argentina, Llobet 
(al que entonces se conoció también como Llovet), hizo una improvisada presentación en 
la sede del Diario "La Prensa" a la que había concurrido para anunciar la fecha exacta de su 
debut. 

Como llevara su guitarra consigo, alguien pidió a Llobet que ejecutara alguna pieza. 
El artista catalán aceptó la invitación de buen grado obsequiando a una audiencia cada vez 
más nutrida, un verdadero recital con un Minué de Sor, una Mazurca de Chopin, Capricho 
Arabe, de Tárrega y Jota Aragonesa, de Julián Arcas. Esta inesperada actuación tuvo su eco 
al día siguiente en las columnas de "La Prensa": 

"(...) artista de temperamento, maneja el instrumento con pasmosa habilidad 
técnica (...) indescriptible elegancia (...) alma de artista (...) dió la impresión más acentuada de la 
maravillosa virtuosidad del concertista, cuya técnica y agilidad dejaba asombrados a los oyentes". 


El debut oficial fue, como dijeramos, el 22 de julio. El programa comprendía obras 
de Sor, Albéniz, Mendelsshon, Tchaikowsky, Bach, Schubert, Antón Rubinstein, Tárrega, 
Napoleón Coste, Julián Arcas y propias. 

En un artículo titulado "La guitarra a través de los tiempos", fechado en 
Buenos Aires en diciembre de 1918 y publicado en la Revista de la Asociación Wagneriana, 
el autor, el eminente guitarrista Emilio Pujol, llama a su colega Miguel Llobet, con quien 
coincidió en esta ciudad en dos temporadas, "el continuador en nuestros días de la tradición 
guitarrística”, expresando a continuación: 
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"El arte exquisito de este gran artista, ha producido la admiración de los públicos 
más exigentes de Paris, Berlín, Nueva York, y, últimamente, de Buenos Aires, a raíz de sus conciertos 
en el Salón La Argentina y en la Asociación Wagneriana. Es oyéndole que la guitarra sugiere el 
recuerdo de aquellos magníficos efectos orquestales reducidos a la más bella e íntima de las proporciones 
del sonido. Y es por todo ello que, como creador de este particular aspecto de la guitarra, merece ser 
considerado el genio guitarrístico de nuestro siglo." 


Luego de susactuacionesen 1910, 1918 y 1919,Llobetregresóen variasoportunidades 
a Buenos Aires, casi exclusivamente para actuar en dúo con Maria Luisa Anido y realizar con 
ella algunos registros fonográficos. El 16 de octubre de 1922, se registra una de su últimas 
actuaciones para la Asociación Wagneriana, en el Salón La Argentina. 


LA COMPANIA DE OPERA ESPAÑOLA 
COMPOSITORES ESPAÑOLES EN BUENOS AIRES 


Tres músicos de la escuela española coincidieron en Buenos Aires en 1910 con 
motivo de la actuación en el Teatro Colón de la Compañía de Opera Española. Felipe Pedrell, 
eminente musicólogo, y crítico cuya labor intelectual comprende una imponente bibliografía, 
y distinguido compositor, autor de varias Óperas, música sinfónica, obras religiosas y piezas 
varias de carácter vocal; Emilio Serrano, compositor, pianista y maestro de numerosas 
personalidades de la música española, y Tomás Bretón, prolífico compositor de obras vocales 
e instrumentales, autor de varias Óperas y de una amplia producción zarzuelística. 

Cada uno de los tres compositores mencionados vino a Buenos Aires por razones 
semejantes. Pedrell, lo hizo para presenciar el estreno argentino de su ópera "Els Pirineus” (Los 
Pirineos); Serrano, para presenciar el estreno mundial de su zarzuela "La Maja de Rumbo”, y 
Bretón, para dirigir su popularísima “La Dolores”. 

Además de las dos obras mencionadas, la Compañía puso en escena otras zarzuelas; 
asaber: Los amantes de Teruel, de Bretón; Circe y Margarita latornera, ambasde Ruperto Chapí. 

Siete operas completaban el repertorio presentado por esta Compañía: Lohengrin, con 
el gran tenor wagneriano español Francisco Viñas; Blanca de Beaulieu, de Stiattesi, con la que 
debutó Conchita Supervia; Aida y El trovador, de Verdi; La Bohéme, de Puccini; Cavalleria 
Rusticana, de Mascagni, e l Pagliacci, de Leoncavallo. 

Director musical de la Compañía de Opera Española, fue Juan Goula, quien se radicó 
luego en Buenos Aires. 


DIRECTORES DE ORQUESTA 


Especial mención merece el hecho de que en la tercera temporada del Teatro Colón 
actuó como principal director de orquesta el notable maestro Edoardo Vitale, que volvió a 
presentarse en esa sala en 1911. El mismo año, dirigiendo un concierto sinfónico, actúa por 
primera vez en el Colón, el distinguido músico argentino Ernesto Drangosch. 


NUESTRO IDIOMA INGRESA AL COLON 


El 1? de enero de 1910, la Compañía de Opera Española, dirigida por Juan Goula, 
da a conocer en el Teatro Colón la ópera Blanca de Beaulieu, del compositor César Alberto 
Stiattesi, libro de Umberto Romanelli inspirado en un relato de Alejandro Dumas (padre). 
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Nacido en Francia, de padres italianos y residente en la Argentina desde los ocho años de 
edad, César Stiattesi puede ser considerado un músico argentino. Con esta ópera, el idioma 
nacional hace su ingreso a la actividad lírica del Teatro Colón. 

El libreto original, italiano, fue traducido al castellano con vistas a este estreno. 
Integrante del elenco de Blanca de Beaulieu, hizo en esta oportunidad su debut en Buenos 
Aires la por entonces jovencísima Conchita Supervia. 

La dirección musical de la ópera de Stiattesi estuvo a cargo de Juan Goula. 


ESTRENO DE "SALOME", DE RICHARD STRAUSS 


El 13 de julio de 1910, en el Teatro Coliseo Argentino y con la dirección musical 
de Giuseppe Barone, se canta por primera vez en Buenos Aires el drama lírico Salomé, de 
Richard Strauss, con Gemma Bellincioni, como protagonista; Virginia Guerrini, como 
Herodías; Carlos Mariani, como Herodes; Arístide Anceschi, como lokanaan; Carlos 
Bonfanti, como Narraboth, y Emma Mazzi, como paje de Herodías. 

Tres años después, la obra de Strauss se presentaría en el Teatro Colón, bajo la batuta 
de Luigi Mancinelli. 


ESTRENO DE "EL OCASO DE LOS DIOSES" 
EN EL TEATRO DE LA OPERA 


El 14 de julio de 1910, Leopoldo Mugnone dirigió en el Teatro de la Opera -una año 
antes de que este cerrara sus puertas- el estreno argentino de El ocaso de los dioses, de Richard 
Wagner, acontecimiento este cuya significación no es preciso resaltar. 

La última jornada de la Tetralogía fue cantada en italiano por un elenco que reunía 
a Ignacio Dygas, como Sigfrido; Salomé Kruscenisky (Brunilda), Enrico Nani (Gunther); 
Luigia Garibaldi (Gutruna); Nazareno De Angelis (Hagen), José Mardones (Alberico), 
Amelita Galli Curci, Gilda Gallasi y Rosa Garavaglia (Ondinas) y Gilda Gallassi y Lina y 
Rosa Garavaglia (Nornas). 

En el Teatro Colón, El ocaso de los dioses se cantó por primera vez el 13 de agosto de 
1912, con la dirección de Arturo Toscanini. 


CANTANTES LIRICOS 


Entre los cantantes que hicieron su presentación en 1910 en el Teatro de la Opera, 
se contaban el bajo Nazareno De Angelis y la soprano Amelita Galli Curci, a la que dicho teatro 
autorizó para cantar ese mismo año una función de "La Bohéme" en el Teatro Colón. En esta 
sala, debutaron, entre otros, el tenor wagneriano Francisco Viñas y la soprano Conchita Supervia, 
porentonces una adolescente. También se presentó por primera vez en el Colón el bajo Adam 
Didur, que actuara por primera vez en Buenos Aires en 1899, en el Teatro de la Opera. En el 
Teatro Coliseo, debutó el barítono Carlos Galeffi, con la opera "Aida" (Amonasro). 
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MUSICA DE CAMARA EN EL TEATRO COLON, 
LOS CUARTETOS DE BEETHOVEN 


La música de cámara ingresó por primera vez al Teatro Colón el 24 de abril con un 
concierto a cargo del Cuarteto de Cuerdas Cattelani, que volvió a actuar el 8 de mayo. Los 
conciertos, que fueron dedicados a Cuartetos de Beethoven, se efectuaron en el "foyer" del 
Teatro (ver Teatro Colón, 1908). Con esas dos audiciones, quedaba iniciado el ciclo 
completo de los Cuartetos de Cuerdas de Beethoven que se ejecutaba por primera vez en 
Buenos Aires. El ciclo fue completado con audiciones muy espaciadas, que se realizaron en 
el Salón La Argentina y en la sala del Conservatorio. 

La última audición se efectuó el 17 de setiembre de 1911, es decir, que entre la 
primera y la última sesión medió un lapso inferior en pocos días a los dieciocho meses. Esta 
sería razón suficiente para no considerar a este programa una ejecución integral de los 
cuartetos para arcos de Beethoven, sino ejecuciones aisladas de las obras que componen ese 
monumento artístico. 


LOS CONCIERTOS: ESTRENOS 


Entre los estrenos en el incipiente movimiento sinfónico porteño de 1910, se 
contaron el Himno del Centenario, de Ferruccio Cattelani; Le Camp de Wallenstein, de Vincent 
DIndy; la Sinfonia N%4 de Bruckner. 


BANDA MUNICIPAL DE BUENOS AIRES 


La Banda Municipal de la Ciudad de Buenos Aires, fue creada por la resolución N? 
11.113 por el intendente de la ciudad, Manuel Gúiraldes, en los días del centenario de la 
Revolución de Mayo, con el fin, inmediato, de intervenir en los festejos de la magna fecha. 
Desde los primeros conciertos, que se realizaban en el predio de la Sociedad Rural Argentina 
en Palermo, a hoy, la Banda Municipal, actualmente Banda Sinfónica de la Ciudad de Buenos 
Aires, ha realizado a satisfacción la obra que la comunidad espera de un organismo de ese tipo, 
llevando a todos los ámbitos capitalinos su mensaje musical. 

Imponente por su numerario, no inferior a cien ejecutantes, la estructura de la 
primitiva Banda fue transformada a su conformación técnica actual por iniciativa de dos 
músicos que fueron a su turno, directores del organismo: José Maria Castro y Pascual Grisolía. 
Esta nueva estructura, le permite aumentar considerablemente su repertorio. 

En 1974, con motivo de haber sido invitada al Concurso Mundial de Música que se 
realiza cada cuatro años en Kerkrade, Holanda, y en el que intervino fuera de competencia, 
la Banda Sinfónica actuó en ciudades de Francia y Suiza. 

Antonio Malvagni, músico italiano que actuó durante medio siglo en nuestro país, fué 
el organizador de la primitiva banda y su primer director, manteniendo ese cargo durante casi 
veinte años, hasta 1928. Fueron también directores del organismo, los nombrados José Maria 
Castro y Pascual Grisolía, y Rainaldo Zamboni y Mariano Drago. También ha tenido 
directores huéspedes. Con la dirección de Antonio Malvagni, la Banda se ha presentado en 
actos diversos en el Teatro Colón varias oportunidades, la primera de ellas el 14 de mayo del 
año de su creación. La última actuación de este organismo en esa sala data del 20 de octubre 
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Trío Pessina - Amicarelli - Pratesi 


de 1925, con la dirección de su actual titular, Miguel Angel Gilardi en ocasión de celebrar 
su 75" aniversario. 
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LEON FONTOVA, SUOBRA 
LA ASOCIACION ARGENTINA DE MUSICA DE CAMARA 


Fueron muchos, como ya hemos dicho, los músicos extranjeros provenientes de 
Europa -España e Italia, principal mente- que se radicaron en Buenos Aires donde desarrollaron 
en los tiempos heroicos de la música en estas latitudes, una formidable y sacrificada tarea que 
sirvió de sólida base para las grandes realizaciones que se emprendieron más tarde. 

Tres músicos se distinguieron entre los que empeñaron su esfuerzo en las primeras 
décadas de este siglo para interesar en la música de cámara y en la sinfónica a un público 
comprometido de manera excluyente con los espectáculos líricos. Se trata del italiano 
Ferruccio Cattelani y de los españoles León Fontova y Andrés Gaos. Existen marcadas 
coincidencias en la personalidad de estos músicos: los tres eran violinistas; los tres fueron 
también distinguidos cuartetistas y los tres se dedicaron a la enseñanza musical. También 
crearon organizaciones que desempeñaron un papel considerable en la incipiente vida 
musical de Buenos Aires. 

León Fontova, llegó al país en 1896, actuando por primera vez en Buenos Aires el 
28 de agosto de ese año en el Teatro de la Victoria. Se le escuchó como solista del Concierto 
N94 de Wieniawski y en otras páginas del mismo autor y de Svendsen y Hauser. Las críticas 
de la época reconocieron en él a un violinista de gran clase. Radicado definitivamente en la 
Argentina, en 1904 colaboró con su hermano Conrado (pianista) en la fundación del 
Instituto Musical que llevó el nombre de ambos y que dirigió, a la muerte de aquél, a partir 
de 1923. 

En 1911, León Fontova creó la Sociedad Argentina de Música de Cámara, con su 
hermano y con Juan B. Llonch. No existía entonces una agrupación de ese tipo. 

La Sociedad dió su primera audición el 7 de setiembre. Fue importantísima la 
contribución de la misma a la divulgación de la música camarística. La Sociedad, de la que 
León Fontova fue director musical durante siete años, llegó a tener su propio Cuarteto de 
Cuerdas. El primero estaba integrado por León Fontova y Antonio López Naguil, violines; 
Emilio Sánchez Soler, viola, y Ramon Vilaclara, violoncelo. 

En 1914, cuando comienza la que la entidad llamó su Segunda Era, el Cuarteto de 
la misma tuvo otra formación: León Fontova y Juan José Castro, violines; Anibal Canut, 
viola, y José Maria Castro, violoncelo. Como adjunto al Cuarteto, se incorporó a la Sociedad 
el pianista y compositor Constantino Gaito. En 1916, se produjo una nueva modificación de 
la formación del Cuarteto con motivo de haber viajado a Europa en plan de estudios los 
hermanos Juan José y José Maria Castro, quienes fueron reemplazados por Carlos Pessina y 
Ramon Vilaclara, respectivamente. Poco después, el violista Edgardo Gambuzzi, reemplazó 
a Anibal Canut. 

Entre 1911 y 1918, la Sociedad Argentina de Música de Cámara realizó 101 
conciertos. 

Otras iniciativas de notable importancia se deben también a León Fontova, puesen 
1920 crea la Asociación Filarmónica de Buenos Aires y el Cuarteto de Cuerdas Buenos Aires, y en 
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1921, juntamente con el violinista italiano Mario Rosegger, funda la Sociedad Argentina de 
Conciertos, que hizo de la antigua sala del Augusteo, la sede habitual de sus conciertos. 

Sin perjuicio de esta agotadora actividad, León Fontova no dejó de dar recitales 
violinisticos e intervenir en la formación de otros grupos de cámara con músicos del nivel de 
Carlos Pessina, Ramón Vilaclara y Edgardo Gambuzzi, sin olvidar un ciclo denominado 
Historia de la Sonata para violin y piano, que realizó con el pianista y compositor Constantino 
Gaito. 

También fueron producto de la iniciativa de este noble e infatigable pionero de la 
vida musical porteña, los conciertos populares gratuitos, casi siempre matinales, que inicióen 
los primeros años 20s. 


CLAUDIO ARRAU EN BUENOS AIRES 


El eminente pianista chileno Claudio Arrau actuó en Buenos Aires, hasta 1973, en 
veinticuatro temporadas -doce de ellas en el Teatro Colón, lo cual supone que ha ofrecido 
aquí bastante más de cien recitales y conciertos. Seguramente, ningún otro artista visitante 
de esta ciudad puede exhibir un record semejante. 

El 6 de febrero de 1983, con motivo del octogésimo cumpleaños de este artista, el 
diario "La Nación" publicó en su homenaje un artículo en el cual se reproducen los términos 
con los cuales dicho matutino se refiere al debut de Arrau en Buenos Aires, señalando, de 
paso, que este se produjo en 1911 y no en 1913, como erróneamente se sostenía. 

Ese dato coincide con el contenido en una ficha biográfica confeccionada en Chile, 
que da el año 1913 como correspondiente a la segunda presentación de Arrau en Buenos 
Aires. 

En 1911, Claudio Arrau tenía ocho años de edad y ya había dado su primer concierto 
público en Santiago. Era un auténtico niño prodigio, impulsado por una irrefrenable 
vocación. Muchos años después, pudo decir "Jamás dudé de que había nacido para ser un 
pianista”. 

En Buenos Aires, adonde llegó en tránsito hacia Europa, fue recibido en la Embajada 
del país vecino, en cuya sede se hizo escuchar, suponemos que ante un público reducido y muy 
especial de invitados, como suele acontecer en esas citas a las que siempre se les atribuye un 
carácter más social que artístico. Allí estuvo el crítico musical de "La Nación", cuyo 
comentario ha podido leerse en el artículo arriba mencionado: 

"Siete años de edad, una presencia tan desenvuelta como simpática, una maravillosa 
ejecución que sorprende no sólo por las dificultades que supera su pequeña mano, sino también por 
la gracia y la expresión que pone su todavía ingenuo corazón en las obras de un vasto y elevado 
repertorio, hacen de él un prodigio verdadero y una mayor esperanza. Al oirle interpretar con ajustada 
técnica y a primera vista los trozos de los maestros clásicos, al escucharle ejecutar con cuidadoso estilo 


las piezas de sus compositores predilectos, se experimenta la emoción mezclada de congoja que 
presiente una vida de trabajos y de glorias...” 


La segunda actuación de Arrau de Buenos Aires, en 1913, entonces en sus primeros 
diez años de edad, se produjo, sin lugar a dudas, bajo las mismas circunstancias. 

Al margen de la revelación y consecuente emoción que el pequeño pianista suscitó 
en aquellos años, en que ya aparecía claro que contenía el germen de un genuino artista, nos 
inclinamos a sostener que es su tercera presentación en Buenos Aires, en 1921, la que debiera 
ser considerada como su verdadero debut profesional en esta ciudad. Arrau, que contaba a 
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la sazón dieciocho años de edad, estaba ya en una etapa superior y definitiva de su formación 
y ya se había hecho acreedor a numerosas distinciones, entre ellas el Premio Liszt (1919) que 
se adjudicaba por primera vez después de cuarenta y cinco años. 

Además, había actuado como solista con las mayores orquestas de Alemania, bajo 
la batuta de directores de la importancia de Muck y Furtwángler. 

Claudio Arrau se presentó en el Teatro Cervantes, el 10 de octubre de 1921,con un 
programa así formado: Sonata N*18 en Mi Bemol Mayor op. 31 N93, de Beethoven; Estudios 
Sinfónicos de Schumann; Reflets dans 1 “eau, Voiles y Feux d “Artifice, de Debussy, y Soneto 
147 del Petrarca y Mephisto Waltz, de Liszt. 

El medio periodístico antes citado, se refería así al desempeño del joven pianista 
trasandino: 

"Llamado, sin duda, a figurar entre los grandes intérpretes en un cercano 
futuro(...)El concertista, justificó, en verdad, su nombradía. Pone en sus interpretaciones el ardor de 
sus años y el fuego de sus aspiraciones; infunde a la música una especie de entusiasmo constante, a la 
melodía una suerte de vehemencia tanto en la exaltación como en la suavidad y hace resaltar los 
contrastes de expresión y de movimiento con una fuerza y un brillo realmente notables. 

Poseedor de un mecanismo vigoroso, aunque no siempre claro y exacto, se sirve de 
él para revelar el carácter y la sonoridad de la frase, la energía del pasaje, el colorido de la página, 
exacerbando a veces la indicación rítmica o la intensidad de vibración y destacando los cambios con 
cierto aire de juvenil alegría por la demostración de la dificultad vencida, con un sentido de feliz y 
legítima satisfacción por la comprobación del dominio y la potencia". 


Las visitas de Arrau a Buenos Aires se producen, a partir de 1921, con intervalos de 
dos y tres años, nunca más de cuatro. Entre 1939 y 1942, se presentó en cuatro temporadas 
consecutivas. Su última actuación data de 1973. 

Claudio Arrau manejó su carrera con aguda inteligencia. Fue un estudioso y cada 
obra nueva que abordaba era objeto de una prolija profundización técnica, histórica y 
estética. Cuando a los veinte años de edad ejecutó la integral de la obra para teclado de Juan 
Sebastián Bach, el hecho no respondía a un mero impulso juvenil. A esa altura de su vida ya 
había penetrado hondamente en el pensamiento musical bachiano. 

Nunca fue Claudio Arrau un artista fácil de comprender, a menos que se le juzgara 
solamente a través de sus técnicamente magistrales ejecuciones, que es lo más claro y los más 
accesible que había en él. A traves de los años, habiéndolo escuchado desde su juventud hasta 
que llegó al cénit de su carrera artística y aún después, han podido apreciarse los cambios que 
ha experimentado la personalidad del intérprete y, consiguientemente, las fluctuaciones de 
su estilo. Pasó de cierta indiferencia que opacaba su personalidad de virtuoso a una suerte de 
extroversión premeditada; pero aún cuando volviera a su arte medular y sereno, su trabajo 
interpretativo siempre ha tenido algo de hermético. Fue como un diamante cuyas facetas 
deslumbran y desconciertan a la vez. Personalidad compleja la de este ilustre artista que 
llegaba con frecuencia en su visión de las obras que abordaba a las más altas cimas de la 
interpretación musical. "La interpretación -ha dicho- es una síntesis del mundo del compo- 
sitor y el mundo del intérprete". Encontrar el justo equilibrio, es la tarea del artista. En los 
últimos años de su vida, Claudio Arrau, cargado de gloria y de honores, seguía siendo el 
hombre sencillo frente al arte y disciplinado que siempre fue. Y es por ello que pudo decir: 
"Cuando menor es la vanidad, mayor es la facultad creadora. Hay que luchar con todas las 
fuerzas para combatir la vanidad." 
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EL VIOLINISTA FERENC VAN VECSEY 


Uno de los violinistas más apreciados de su época por la perfección de su técnica y 
de su estilo, Ferenc Van Vecsey, alumno de Jenó Hubay y considerado por algunos biógrafos 
como heredero de la tradición Joachim-Bóhm-Rode-Viotti, fue un niño prodigio que 
mantuvo intactas, con el paso de los años, la claridad de su talento interpretativo, 
tempranamente desarrollado, y la excepcionalidad de sus medios que hicieron de él el 
principal exponente de la violinistica internacional de comienzos de siglo. Jan Sibelius le 
dedicó su Concierto para violin. 

Ferenc Van Vecsey, actuó en Buenos Aires por primera vezen 1911. Tenía entonces 
18 años y estaba en los comienzos de su consagración definitiva, que no tardaría en 
producirse. 

"Se advierte en él -anotaba el crítico Juan Pedro Calou, en "Nosotros"- una comun 
propensión al abultamiento y al efectismo propio de los comienzos. Tiene la preocupación de ser 
intenso, cuando no conmovedor". 

Nuevamente se presentó Van Vacsey en 1913, en el Teatro Coliseo, y en 1920, en 
la Asociación Wagneriana, con el pianista español José Maria Franco. 

Dijo entonces un crítico: 

"...una de las más hondas emociones musicales(...) Tiene todo el brillo y la 
abundancia de la escuela húngara. Van Vecsey ha sabido unir en las cuerdas de su violin las dos 
características antagónicas del violinista y del artísta. 


Su arco lleva en sí las cualidades contrarias de la habilidad más consumada y de la poesía 
mas honda. Es, sin duda, el violinista más completo que nos haya sido dado escuchar” ("La Nación”, 


17 de mayo de 1920). 
La última actuación de Van Vecsey en Buenos Aires se registró en 1929, cuando ya 
se encontraba en la cúspide de la fama. 


RAFAEL GONZALEZ 


Nacido en Barcelona y radicado en Buenos Aires desde niño, Rafael González vivió 
en la Argentina la mayor parte de su existencia, que llegó a su fin en España a la que había 
regresado en avanzada edad. 

Alumno de Julián Aguirre, que fue quien encauzó la vocación musical de Rafael 
González, éste se hizo conocer en 1911 cuando dió su primer recital que se efectuó en el 
antiguo Salón de La Argentina. 

Desde entonces, el joven pianista -tenía a la sazón dieciocho años- no tarda en 
convertirse en uno de los intérpretes de cámara más requeridos por el medio artístico local. 
Sus dotes pianísticas eran ciertamente excelentes, pero su musicalidad excedía al más 
encendido de los elogios. 

Las sociedades musicales de la ciudad lo tuvieron permanentemente como huésped; 
pero fue en la Asociación Wagneriana donde Rafael González se fogueó como músico de 
cámara. En los conciertos de esa entidad actuó en recitales personales, como pianista 
acompañante y en numerosas audiciones de música camarística como integrante del Trio 
Vilaclara, con Remo Bolognini (que luego fue reemplazado por Carlos Pessina) y Ramon 
Vilaclara. Para la misma Asociación, actuó en el ciclo "Estudio de las 32 Sonatas de 
Beethoven", con el que se cumplió la ejecución integral de esa obra beethoveniana (1916), 
siendo uno de los pianistas que participaron en el ciclo; en 1927, interviene nuevamente en 
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rnesto Drangosch José André Juan José Castro 


tamón Vilaclara Rafael González 


el ciclo integral de las Sonatas de Beethoven, en el que también actúa Wilhelm Backhaus; 
en 1919 secunda a Ninon Vallin en el ciclo "Historia del Lied", que comprendió seis recitales, 
y desarrolló también una intensa actividad como sonatista con músicos como Ernesto 
Drangosch, Carlos Pessina, Jenó Lener, Pierre Fournier y otros de la misma talla. 

También se unió al Cuarteto Lener, para audiciones de Quinteto con piano. Fue, por 
último, el pianista acompañante preferido por los grandes cantantes, como Jane Bathori, Lily 
Pons, Armand Crabbé, Ninon Vallin, ya mencionada, y muchos otros. 

Rafael González hizo su presentación en el Teatro Colón (del que en dos oportunidades 
sería miembro del directorio y director artístico), en 1915, como solista de las Variaciones 
Sinfónicas, de Cesar Franck, en los conciertos de André Messager. 

En 1917, lo hizo como solista de la Sinfonía sobre un aire montañés, de D'Indy, con 
la dirección de Maurice Geraert; en 1926, en la misma obra dirigida esta vez por Celestino 
Piaggio; en 1932 en un homenaje a Debussy, y en 1939, con la dirección de Manuel De Falla, 
como solista de "Noches en los Jardines de España" (véase). 

Hemos tratado de condensar al máximo los momentos más salientes de la carrera 
artística de ese gran músico que fue Rafael González, al que le tocó actuar en posiciones 
espectables de la vida artística argentina. Fue uno de los directores fundadores del Fondo 
Nacional de las Artes. 


IGNAZ JAN PADEREWSKI EN BUENOS AIRES 


Un brillante pianista, a la medida de su vehemente temperamento artístico y un 
prolífico compositor en cuya obra se reflejó el amor por la patria polaca. En el intermedio, 
hombre de Estado, ejerció la presidencia de su país entre 1919 y 1920, y en 1939, enel trágico 
clima de esos días, formó parte del gobierno polaco en el exilio, en Paris. 

Admirado y discutido a la vez como intérprete , su personalidad artística y humana 
estaba más allá de las críticas, que eran múltiples y de variada índole. Notable intérprete de 
Chopin, "al que se siente unido en el arte y en la patria" (Marcel Thibaut) se le acusaba de 
haberlo transformado en Paderewski. Por otro lado, Bernard Shaw lo acusaba de haber ido 
a Londres, solamente con el fin de adular a los poderosos ingleses. 

El patriota siempre dispuesto a dar un ejemplo de valor moral, y el artista, decidido 
a no ceder un adarme de su personalidad, convivieron armoniosamente y conmovieron al 
mundo social y artístico en cada presentación, en todas las latitudes de la tierra. 

Dando conciertos o pidiendo ayuda para su castigada patria, el éxito jamás lo 
abandonó. Hoy se diría que Paderewski tenía carisma. El tampoco olvidó a los que 
necesitaban ayuda, con una generosidad que encontró diversas formas de manifestarse. 

En Buenos Aires, debutó en el Teatro de la Opera el 10 de setiembre de 1911. El 
autorizado crítico Miguel Mastrogianni, se hizo eco de ese debut en "Nosotros" con el 
siguiente juicio: 

"La admiración sincera; la emoción profunda y el entusiasmo sin límites de la 
mayoría de su auditorio. Parte del público se mostró desconcertado por ciertas interpretaciones 


orgullosas y que pretenden ser personales por todos los medios y al precio de no pocas adulteraciones, 
han desilusionado un tanto a parte del público". 


En el Teatro Colón, con la Orquesta de la Sociedad Orquestal Bonaerense y la 
dirección de Ernesto Drangosch, Paderewski actuó como solista del Concierto N*5 El 


64 


Emperador, de Beethoven; del Concierto n*%4 de Saint-Saéns, y de su propia obra, la Fantasía- 
Polonesa, opus 19. 


LA OPERA-COMIQUE DE PARIS EN BUENOS AIRES 


En 1911, una embajada artística de Francia pone la nota de mayor interés en la 
última temporada lírica del Teatro de la Opera. Se trata de la visita del Theátre National de 
1'Opéra-Comique de Paris. 

Vieneal frente de esta Compañía el director de orquesta Albert Wolff, quien a partir 
de 1938 quedará asociado con el medio artístico de nuestra ciudad hasta el año 1953. Como 
regisseur, la Compañía trae a Albert Carré, un profesional muy activo en la escena lírica 
francesa. 

Cuatro novedades para nuestro público trajo el histórico teatro de Place Boildieu, 
hogar de la dramática musical francesa. El más importante de ellos fue el drama lírico "Pélléas 
et Mélisande", protagonizado por Marguerite Carré y Fernand Francell. Si el particular 
lenguaje de esta obra de Debussy desconcertó al público porteño, ello no volvió a ocurrir con 
el estreno de "Le Jongleur de Nótre Dame", de Massenet. En un nivel amable, se situaron las 
restantes novedades, "La Reine Fiamette", de Xavier Léroux; "Fortunio",de André Messager, 
y "Le Mariage de Télémaque", de Claude Terrasse. También fue incluída en el repertorio de 
esta gira, "Louise", de Charpentier, que había sido estrenada el año anterior en la misma sala, 
con la dirección del notable maestro italiano Leopoldo Mugnone. 


PIETRO MASCAGNI 


El afamado compositor de "Cavalleria Rusticana", vino a Buenos Airesen 1911 para 
dirigir el estreno mundial de su ópera "Isabeau", que se efectuó el 2 de junio en el Teatro 
Coliseo. Invitado por el Teatro Colón, Mascagni accedió a dirigir dos conciertos con la 
Orquesta de la Sociedad Orquestal Bonaerense, en cuyos programas incluyó tres fragmentos 
de sus óperas "L“Amico Fritz", "Isabeau" y "Le Maschere"; pero -Mascagni era un fogueado 
director de orquesta- la parte esencial de los dos programas fueron obras del repertorio 
sinfónico corriente, como la Quinta Sinfonía de Beethoven, la Sexta de Tchaikowsky, 
Scherzo de El sueño de uma noche de verano, de Mendelsshon; fragmentos de dramas 
musicales wagnerianos y otras composiciones, de Brahms, Smetana, Schumann, Saint-Saéns 
y Rossini. 

Regresó Mascagni en 1922 para dirigir en el Teatro Colón cuatro de sus óperas: "Il 
Piccolo Marat". que se representaba por primera vez en esa sala; "Isabeau","Cavalleria 
Rusticana" e "Iris". Pero, además de las propias, dirigió otras dos óperas del repertorio: 
"Rigoletto" y "El barbero de Sevilla". 


NUEVOS CANTANTES 


En el Teatro Colón hacen su presentación la soprano Lucrecia Boriy cumplen también 
su primera actuación en dicha sala la celebérrima Maria Barrientos y Nazareno De Angelis. 

También debuta en Buenos Aires la soprano ruso-francesa Felia Litvine quien luego 
de haber transitado por un vasto repertorio que probó en los grandes teatros de Europa y de 
Rusia, la notable riqueza de sus medios vocales, de rara belleza y extensión, y sus cualidades 
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de intérprete, brillando especialmente en obras de Gluck, se orientó definitivamente hacia 
el arte wagneriano. Esta extraordinaria cantante, ofreció varios recitales en su única visita a 
Buenos Aires. 


1912 
LA ASOCIACION WAGNERIANA DE BUENOS AIRES 


Testigo y protagonista de ocho décadas de historia de la vida musical de Buenos 
Aires, la creación de la Asociación Wagneriana fue, como es dable apreciarlo en la 
perspectiva del tiempo, uno de los grandes acontecimientos culturales que se produjeron en 
la segunda década del siglo en esta ciudad. 

El recordado musicógrafo Ernesto de la Guardia -nervio motor de la idea; Cirilo 
Grassi Díaz, el compositor Julián Aguirre, Rafael Girondo, Julio B. Jaimes Répide, Orestes 
Sciutti, José Lozano Moujan, José Lleonart y Lorente Sola, suscribieron el 4 de octubre de 
1912, en el salón de actos del Diario "La Prensa", el acta de nacimiento de la Asociación 
Wagneriana de Buenos Aires. La sesiónfue presidida por el distinguido ensayista y musicógrafo 
Mariano Barrenechea. El día 16 del mismo mes fueron aprobados los Estatutos y nombrada 
una Comisión Directiva de la que fue designado presidente Julián Aguirre. 

El 15 de diciembre se realizó en la sede del Conservatorio Williams el primer acto 
cultural de la nueva entidad. Fue una conferencia de Ernesto de la Guardia sobre la vida y 
la obra del patrono de la Asociación. Las ilustraciones musicales estuvieron a cargo del joven 
pianista español Rafael González, llamado a ser una de las grandes figuras de la música de 
cámara de nuestro medio. Luego, la Asociación -como recuerda Mariano Barrenechea en la 
Revista que la Wagneriana editó durante varios años- caía en el olvido. 

Como apunta Cirilo Grassi Díaz en su trabajo sobre el cincuentenario de la 
Wagneriana, ésta inició su etapa definitiva el 25 de julio de 1913 cuando una nueva 
Asamblea puso en movimiento a la entidad. Entre esa fecha y el 3 de noviembre del mismo 
año, la Wagneriana organizó numerosas conferencias sobre temas musicales, la mayor parte 
de ellas a cargo del eminente Ernesto de la Guardia, y el 24 de setiembre realizó su primer 
concierto que se efectuó en la sede del Ateneo Hispano-Americano, situado en la calle 
Rivadavia 1391, y contó con la participación del notable violoncelista Ramón Vilaclara, el 
violinista José M. Sagarna, el tenor Carlos Rodriguez y los pianistas Ernesto de la Guardia 
y Manuel Jovés. 

En el programa figuraron transcripciones para piano y fragmentos vocales de obras 
wagnerianas y composiciones de Mozart, Bach, Beethoven, Mendelssohn y Saint-Saéns. 

Reclamaria un trabajo especial, que excede los límites de este libro, historiar 
cronológica y circunstanciadamente la labor desarrollada desde entonces por la Asociación 
Wagneriana, cuya acción ha gravitado profundamente en el desenvolvimiento y evolución 
de la vida musical de la ciudad. Porque, aparte la importancia, la variedad y la calidad de sus 
propuestas artísticas en el ámbito del concierto, la Wagneriana jugó un papel preponderante 
en lasinstituciones artísticas existentes en la segunda década del siglo y en aquellas que luego 
fueron creadas merced a su saludable influencia. Así, bregó, constante y eficazmente, por la 
renovación del repertorio del entonces joven Teatro Colón y por la atención que ese 
organismo debía prestar a la dramática musical wagneriama, propiciando, además, la 
representación de esas obras en el idioma original; presentó al Superior Gobierno de la 
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Ernesto De la Guardia 


Julián Aguirre 
Primer presidente de la 
Asociación Wagneriana 


Nación el proyecto de creación del Conservatorio Nacional de Música y Arte Escénico que 
hoy lleva el nombre de Carlos López Buchardo, que fuera su director y también presidente 
de la Wagneriana por espacio de treinta y dos años; recurrió insistentemente, a partir de 1919, 
ante las autoridades municipales, para obtener la creación de una Orquesta Sinfónica 
Municipal, proyecto que en 1922 llegó a ser aprobado por el Concejo Deliberante, pese a lo 
cual no llegó a materializarse; reclamó reiteradamente a los poderes públicos la construcción 
de una sala de conciertos; interesó a las autoridades en la oficialización de la enseñanza de 
la música y extendió el área de sus actividades a los establecimientos de enseñanza. 
Agreguemos, por último, que la Wagneriana fue la primera institución del país que propuso 
(a la Intendencia Municipal) la realización de conciertos sinfónicos populares. De esto hará 
pronto setenta años. "A cuatro años de fundada -recuerda Jaimes Répide-, la Wagneriana se 
había instalado en 1916 en la casa que ocupaba el Ateneo de Buenos Aires, cuyo presidente 
era el doctor David Peña, un legítimo prestigio intelectual argentino”. Luego, en 1917, 
comenzó a desarrollar sus actividades en el salón de la Asociación Filantrópica Argentina, 
conocido como Salón La Argentina. 

Para el mejor desenvolvimiento de sus propósitos artísticos, la Wagneriana creó en 
1917 supropio Cuarteto de Cuerdas, que estaba así formado: Telmo Vela y Fernando Criscuolo, 
violines; Bruno Bandini, viola, y José Maria Castro, violoncelo. Para la ejecución del 
Quinteto con piano, se sumaba a esta formación Juan José Castro. 

El Cuarteto de la Asociación Wagneriana tuvo, con el correr del tiempo, diversas 
formaciones, de las cuales mencionaremos las siguientes:Carlos Pessina y Pedro F. Napolitano, 
violines; Edgardo Gambuzzi, viola, y Adolfo Morpurgo, violoncelo, todos primeras figuras 
entre los ejecutantes de instrumentos de arco de la época, (alejado Pedro Napolitano del 
conjunto, ocupó el atril respectivo Osvaldo Pessina); En 1920, los integrantes del Cuarteto 
fueron Astor y Remo Bolognini, Edgardo Gambuzzi y Adolfo Morpurgo, y, en los últimos 
años de su existencia, el Cuarteto formó conjunto con Isaac Weinstein y Alberto Varady, 
violines, Francisco Molo, viola, y José Puglisi, violoncelo. A este conjunto confió la 
Wagneriana el ciclo "La Historia del Cuarteto" que se realizó en el Teatro Odeón en 1958, 
luego de haber realizado en la misma sala, en 1946, el ciclo integral de los Cuartetos de 
Beethoven. Antes de su disolución, el Cuarteto de la Wagneriana formó así: J. Isaac 
Weinstein y Franco Badini, Ernesto Blum y Pedro Farruggia. 

En 1930, la Wagneriana encomendó a la ilustre pianista y cantante francesa Jane 
Bathori, a la que tanto debe la vida musical del país, la formación de un coro mixto cuya 
dirección fue asumida por la propia artista. El Coro de Bathori hizo su presentación pública 
el 1? de setiembre en un concierto de la Asociación Sinfónica , dirigido por Juan José Castro. 
La Asociación pidió también a la artista francesa la elaboración de un proyecto de creación 
de un grupo de ópera de cámara, que se consideraba importante introducir en las actividades 
musicales de la ciudad. En este punto, corresponde destacar que el repertorio lírico figuró en 
nopocas oportunidades en lastemporadasde la Wagneriana. A modo de ejemplo, recordemos 
el drama lírico Maria Egiziaca, de Respighi, dirigido por el autor, Les Malheurs d'Orphée,de 
Milhaud, cuyo elenco fue encabezado por Jane Bathori. 

En 1951, cuando Rafael Terragnolo, el brillante director del Coro del Teatro Colón 
se alejó del cargo dejando enel mismo al no menos brillante Tullio Boni, la Wagneriana puso 
en sus manos la organización y dirección del actual Coro de la Institución, que ha dado a la 
misma muchas satisfacciones participando en un imponente número de obras sinfónico- 
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corales. Con la dirección de Terragnolo, el Coro hizo su debut el 13 de agosto de 1951 en un 
concierto de homenaje a Verdi. 

Un acontecimiento institucional de notable importancia fue para la Asociación la 
inauguración de su sala de conciertos, que estaba situada en el número 936 de la calle Florida. 
La sala propia había sido una de las más caras aspiraciones de la Wagneriana y el haberla 
logrado fue un hecho especialmente auspicioso para la entidad, que iniciaba de esta forma 
una nueva etapa de su ya fecunda existencia. La sala, concebida por el arquitecto Jorge B. 
Hardoy, era sobria y elegante y poseía una buena acústica. Fue inaugurada el 9 de setiembre 
de 1929 con un concierto en el que participó la Orquesta Filarmónica de la Asociación del 
Profesorado Orquestal. El programa, que estaba dedicado íntegramente a obras del composi- 
tor Ottorino Respighi, dirigidas por el autor, se inició con una Pastoral de Tartini, a la que 
siguieron: Rossiniana, Obertura de Belgafor, Suite Brasiliana y el poema sinfónico Los Pinos 
de Roma. El 21 del mismo mes, también en la sala de Florida, el ilustre compositor visitante 
dirigió un concierto de cámara con el concurso de su esposa, Elsa Olivieri Sangiacomo, 
Adolfo Morpurgo y un conjunto instrumental formado por integrantes de la Asociación 
Sinfónica de Buenos Aires. El concierto se inició con Aria y Toccata para piano y orquesta 
de cámara, que fue dirigida por Morpurgo. Luego, Respighi dirigió tres obras propias: 11 
Tramonto, con su esposa como solista, Trittico Botticelliano y Antiche Danze ed Arie. 

En 1934, cuando Respighi retornó a Buenos Aires para el estreno de su ópera "La 
Fiamma" en el Teatro Colón, fue nuevamente huésped de la Asociación Wagneriana que 
presentó un nuevo concierto con sus obras. En esa ocasión el programa incluyó la ópera 
"Maria Egiziaca", a la que nos referimos en párrafos anteriores. 

Desafortunadamente, la Wagneriana no pudo disfrutar demasiado tiempo del 
privilegio de poseer una sala propia, debiendo retornar al arrendamiento de lugares apropiados 
para desenvolver sus actividades, como acontece hasta el día de hoy. Ello no le impidió 
desplegar ambiciosos planes artísticos que, no sin esfuerzo, logró concretar, lo cual le valió 
la adhesión de un público tan numeroso que impuso la realización de dos turnos de 
conciertos. Otras metas, que deben ser mencionadas, se fijó la Wagneriana, tales como un 
programa de becas, concursos de composición para músicos nacionales y premios a la 
interpretación, que ilustran acerca de su noble, constructivo comportamiento en todos los 
aspectos de la vida musical. 

Qué decir de los conciertos que la Asociación Wagneriana realizó durante ochenta 
años de existencia y sobre los artistas que convocó! Cómo cumplir una información tan 
cuantiosa y relevante sin incurrir en el riesgo de graves omisiones! Recorrer la colección de 
programas es como penetrar profundamente en las raíces del movimiento musical de la 
ciudad. Allí figuran los más ilustres directores de orquesta y compositores que actuaron en 
nuestra ciudad, los cantantes líricos y de cámara más famosos, los instrumentistas más 
célebres, los conjuntos de cámara más apreciados internacionalmente. 

Entre los grandes acontecimientos artísticos organizados por la Wagneriana se 
cuentan los ciclos "Estudio de las 32 Sonatas para piano de Beethoven", que se desarrolló 
entre abril y diciembre de 1916 y en el curso del cual se realizó la versión integral de las 
sonatas beethovenianas a cargo de siete pianistas: Luigi Romaniello, Sara Ancell, Rafael 
González, Alfredo Pinto, Ignacia Parra de Garcia Horta, Ernesto Drangosch y Maria Carreras; 
la "Historia de la Sonata" por Telmo Vela y Alfredo Pinto; "La Historia del Cuarteto de 
Cuerdas", por el Cuarteto de "Diapasón"; "La Historia del Lied" en seis recitales a cargo de 
la cantante Ninon Vallin y el pianista Rafael González (1919); la "integral" de los Cuartetos 
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de Cuerdas de Beethoven (Cuarteto Pessina, 1915); la conmemoración de la muerte de 
Beethoven, en 1927, con un programa que comprendió una nueva ejecución de las 32 Sonatas 
para piano por Wilhelm Backhaus, Rafael González y Amelia Cocq de Weingand; los 16 
Cuartetos de Cuerdas y la Gran Fuga opus 133;las 10 Sonatas para violin y piano; las5 Sonatas 
para violoncelo y piano, y los Trios y composiciones para diversas formaciones instrumentales. 
Jamás asociación musical alguna del país ha repetido una hazaña como la cumplida por la 
Wagneriana en 1927, en la que, como hemos visto, se pasó revista a toda la obra beethoveniana, 
excepción hecha de la música sinfónica, sinfónica-vocal y para la escena, que ese año ocupó 
un lugar importante en el programa del Teatro Colón. 

Y aún debieramos recordar algunas grandes fechas como las que protagonizaron 
FélixWeingartner y Ricardo Strauss, vinculados ambos con la Wagneriana por razones 
artísticas y afectivas. 

Al primero, la Asociación le rindió homenaje en dos conciertos que se realizaron 
a dos años de distancia, el primero el 29 de setiembre de 1920, y el segundo, el 30 de agosto 
de 1922. Los dos programas estaban formados por obras del artista agasajado. En el primero, 
se escucharon el Cuarteto en Fa Menor N%2 opus 26, la Fantasía op. 20 para piano, varios 
"lieder" a cargo de Lucille Marcel, esposa del compositor y director de orquesta austríaco, y 
el Sexteto en Mi Menor op.33. Tomaron parte en este homenaje, además de los esposos 
Weingartner (él como pianista), Ernesto Drangosch y el Cuarteto de la Wagneriana con el 
contrabajista Humberto Di Tata. El segundo concierto, contó con la participación de 
profesores de la Filarmónica de Viena, el artista agasajado y su segunda esposa Roxo Betty, 
y reunió las siguientes obras: Cuarteto en Re Mayor op. 62, "lieder" y el Quinteto para 
clarinete, violin, viola, violoncelo y piano. 

Visto con un criterio actual, puede parecer extraño que el 30 de julio de 1923 
realizara la Wagneriana un concierto vocal "a beneficio de Cósima Liszt", la viuda de Richard 
Wagner. Intervinieron en ese concierto los cantantes Elena Hirn, Elsa Band, Maria 
Olscewska, Carlota Dahmen, Heinrich Thiemer, Karl Braun, Emil Schipper, y Walter 
Kirchhof, con Siegfried Praguer en el piano. Todos los cantantes mencionados cubrieron las 
partes de mayor responsabilidad en las representaciones de "Salomé" y "Elektra", de Richard 
Strauss, que éste dirigió en el Teatro Colón. Otro concierto benéfico, esta vez "para los 
artistas necesitados de Viena", se realizó en el Salón La Argentina el 18 de agosto del mismo 
año, participando en el mismo la Orquesta Filarmónica de Viena, dirigida por Richard 
Strauss, y el pianista Alfred Blumen. Richard Strauss había fundado y presidido la institución 
que tenía la finalidad de recaudar fondos con el noble propósito antes mencionado. Este fue 
el programa: Suite de las Escenas Musicales para "Mucho ruido por nada", de Korngold; 
Pequeña Música Nocturna, de Mozart, y Suite de "El Burgués Gentilhombre", del propio 
Strauss. 

El 17 de julio de 1926, la Wagneriana convocó a sus asociados para escuchar en el 
Salón La Argentina una conferencia que ofrecería una personalidad muy discutida de las artes 
plásticas: Felipe Tomás Marinetti, el famoso creador del cubismo, quien se refirió en su 
disertación a seis compositores: Wagner, Debussy, Stravinsky, Malipiero, Petrella y Russolo. 

Esta reseña histórica, extremadamente sucinta, de las actividades de la Asociación 
Wagneriana y de sus objetivos artísticos, que se han mantenido incólumes en tiempos más 
cercanos y frescos, por lo tanto, en la memoria de las audiencias musicales porteñas, no debe 
llegar a su término sin antes hacer referencia a un hecho cuya importancia no parece preciso 
subrayar. Se trata de la obra de enriquecimiento del repertorio de los conciertos de la ciudad 
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que ha realizado la Asociación Wagneriana, no rehuyendo su responsabilidad frente a las 
músicas modernas. Es así como, cuando Ravel, Debussy, Stravinsky, Casella, Malipiero, 
Milhaud y otros compositores considerados hoy clásicos, eran punto menos que los 
vanguardistas de la época, sus nombres figuraban en los programas de la Asociación. 

Hemos visto cómo era la vida musical de la ciudad y quienes contribuían 
decisivamente a elevar el nivel de la misma. La WAagneriana, a esta altura, en su 8la. 
temporada, decana de las asociaciones musicales privadas de la ciudad, sigue fiel a los 
principios fundadores, como hemos señalado, organizando manifestaciones de empinada 
jerarquía artística, y teniendo permanentemente en la mira los derechos de la música y el 
interés del oyente. 


1913 


BALLETS RUSSES DE DIAGHILEV 


El 11 de setiembre de 1913 se presentó por primera vez en el escenario del Teatro 
Colón una compañía de Ballet. El privilegio de iniciar la historia del Ballet en el Teatro 
Colón correspondió a la Compañía de Bailes que Sergei Diaghilev había formado con los mas 
importantes solistas de Rusia y que había debutado cuatro años antes en el Teatro Chátelet, 
de Paris. Los Ballets Russes de Diaghilev no tardaron en hacerse famosos en el mundo entero. 
Quien había logrado tan consagratorio consenso internacional, no era ni había sido un 
bailarin, ni un coreógrafo; apenas un músico frustrado. Las armas que le habían permitido 
obtener esa extraordinaria conquista habían sido un natural talento y su personal refinamiento, 
una formidable intuición y una sorprendente capacidad organizativa. 

Diaghilev tuvo en torno suyo no solamente a las mayores figuras de la danza; 
también contó con grandes coreógrafos, músicos y pintores. En estas condiciones no deben 
extrañar ni su triunfo ni que tuviera a sus pies a aquellos de quienes esperaba el necesario 
soporte económico. Se erigió así en una de las más grandes personalidades de la danza. Su 
fama le ha sobrevivido. 

La Compañía de Diaghilev, quien no estuvo con ella en esta gira, congregaba a 
notables figuras como el legendario Vaslav Nijinsky, el llamado "dios de la danza", Tamara 
Karsavina, Bronislava Nijinska, que mas tarde actuaría en el Colón como coreógrafa del Ballet 
Estable del mismo, y Sofía Feodorovna. Michel Fokin (véase 1931) coreógrafo de la "troupe", 
dió a conocer un buen número de creaciones suyas. En dieciocho funciones, el Ballet de 
Diaghilev actuó en los siguientes ballets: "Le Pavillon d“Armide", "Schéhérazade", "El 
Espectro de la Rosa", Danzas Polovtsianas de "El Principe Igor", "Thamar", "Silfides", 
"Giselle", "Le Dieu Bleu", "El Pájaro Azul" (Petipa), los actos II y IM de "El lago de los cisnes" 
(Petipa e Ivanov), "Carnaval", "Narcisse", "Cleopatra" y "L“Aprés midi d'un faune", 
coreografía de Nijinsky que fué su intérprete. 

Director musical del Ballet, fue René Bathon. 

En 1917, acuatroaños de su presentación, Les Ballets Russesde Diaghilev, volvieron 
al Teatro Colón para ofrecer veintitrés funciones en el período comprendido entre el 11 de 
setiembre (la misma fecha del debut de 1913) y el 19 de octubre. La Compañía está, en gran 
parte renovada. Entre sus integrantes más conspicuos se cuentan, a estar de la crítica, Lubov 
Tchernicheva, Lydia Lopokova, Stanislas Idzikowski, Vaslav Nijinsky, Enrico Cecchetti, 
maestro de baile de la Compañía, y Alexander Gavrilov. 
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La mayor parte de las coreografías son de Fokin; pero esta vez Diaghilev incluye 
trabajos de un joven coreógrafo llamado Leonide Massine, que pronto será coreógrafo oficial 
del conjunto (ver 1921). De este último se conocieron: "Sol de Noche", "Las mujeres de buen 
humor", "Cuentos populares rusos" y "Las Meninas". De Fokin, se repitieron trabajos que la 
Compañía había presentado en su primera actuación, y tres novedades: "Papillons", y de un 
nivel ciertamente mayor, "El Pájaro de Fuego" y "Petruchka", dos obras maestras de Igor 
Stravinsky. Nijinsky repitió su creación de "L“Apres midi d'un faune" y Adolphe Bolm, su 
trabajo "Sadko". | 

Esta vez vino como director musical del conjunto, el ilustre músico suizo Emest 
Ansermet, quien debió realizar una esforzada tarea para lograr que la orquesta que se había 
formado ex-profeso para la "troupe" de Diaghilev, estuviera a la altura de las circunstancias 
habida cuenta, especialmente, de las exigencias que proponían partituras como las de 
Stravinsky. 

Losresultados musicales respondieron al esfuerzo realizado y ellole valióa Ansermet 
la admiración de su músicos que, años más tarde, volverían a trabajar con él en el repertorio 
sinfónico. (ver 1922). 


POLEMICA PRIMERA REPRESENTACION 
DE "SALOME: EN EL TEATRO COLON 


ESTRENO DE "FEUERSNOT" 


El estreno de Salomé en Buenos Aires (ver Teatro Coliseo, 1910) no sucitó la 
encendida protesta que cierto sector de la sociedad, apoyado por parte de la prensa, llevó a 
los estrados mismos del Intendente Municipal para evitar que la obra de Richard Strauss fuese 
representada en el Teatro Colón. Ya se había arremetido desde diversos frentes contra la 
dirección artística del coliseo municipal, denunciando "el error de semejante producción". 
A medida que se aproximaba la fecha prevista, las protestas cobraron mayor fuerza y mayor 
virulencia, al punto de acusar a Richard Strauss de "prototipo de la generación (de 
compositores) numerosa de espíritus desviados por una ambición loca y precoz". Un 
importante matutino, se expresó en estos términos: 

"Salomé es como un desafío a los abonados, a su sentimiento de lo bello y a 


sentimientos más hondos y respetables aún". 


Las autoridades municipales no se inmutaron ante esta postura y el 26 de junio de 
1913, ante una nutrida concurrencia de abonados (que al decir de un crítico, se abstuvieron 
de aplaudir) fue representado el drama musical de Strauss, con la dirección orquestal de Luigi 
Mancinelli y con Salomea Kruscenisky como protagonista. Fiora Perini, como Herodías, 
Augusto Assandria, como Herodes; Luigi Montesanto, como Jochanaan y Adrasto Simonti, 
como Narraboth, completaron el elenco de primeras figuras. La obra se cantó en italiano. 

En la misma temporada, se cantó por primera vez en Buenos Aires, otra obra de 
Strauss: con el título de "Fuegos de San Juan", Feuersnot que subió a escena, en versión 
italiana el 9 de agosto, fue dirigida por Antonio Guarnieri y cantada, entre otros, por Salomea 
Kruscenisky, Fiora Perini, Ricardo Stracciari, Carlo Bonfanti, Enrico Vannucini y Maria 


Avezza. 
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DIRECTORES DE ORQUESTA 


Entre los directores de orquesta que actuaron en el Teatro Colón en 1913, dos 
debutantes han de ser mencionados: Antonio Guarnieri, de extendido prestigio, (en su única 
temporada en Buenos Aires) y el maestro argentino Franco Paolantonio, un músico de ley y 
experto director, que ocupó el podio de la Orquesta del Teatro Colón en once temporadas 
responsabilizándose de un amplio repertorio con gran solvencia profesional. 


CANTANTES QUE DEBUTAN EN BUENOS AIRES 


Un histórico debut es el del tenor Tito Schipa (Elvino, en "La Sonámbula") en el 
Teatro Colón, en el que también actúan por primera vez la soprano Salomé Kruscenisky (ver 
1906) y el barítono Riccardo Stracciari (ver 1904). 

En el Teatro Coliseo, hace su presentación Aureliano Pertile, "el tenor de Toscanini" 
(Cavaradossi y Don José). 

El tenor alemán Karel Jóm, obtiene grandes éxitos en su presentación en Buenos 
Aires a través de numerosos recitales. En 1915, este cantante actuó en una función especial 
del Teatro Colón, como intérprete de fragmentos de "Lohengrin", y en 1921, en la 
Asociación Wagneriana, páginas de dramas musicales wagnerianos. 


EL VIOLINISTA AUGUSTE MAURAGE 


Entre 1913 y 1925, año de su fallecimiento, se extiende la actividad en Buenos Aires 
del violinista y compositor belga Auguste Maurage, un alumno de Ysaye, que se afirmó como 
instrumentista de relevantes medios. Maurage fundó aquí un Conservatorio de Música que 
llevó su nombre, con cuyos alumnos intervenía frecuentemente en la vida de conciertos de 
la ciudad. El 2 de octubre de 1913, Maurage actuó en el Teatro Colón. 

Auguste Maurage habia estado conectado durante mucho tiempo con la Compañía 
de Ballet de Anna Pavlova, no solamente como violinista sino también como compositor y 
director musical. El 8 de abril de 1919, dirigió en el Teatro San Martin el estreno de su Ópera 
en un acto "Tupá", con libro de Edmundo Montagne, y con la colaboración de su 
compatriota, el cantante Armand Crabbé, dió a conocer en el Teatro Odeón, el 25 de julio 
de 1924, su obra lírica en un acto "Les Noces d'Or". 


ESTRENO ARGENTINO DE "PARSIFAL" 


Un gran acontecimiento de la actividad lírica porteña se registró el 20 de junio de 
1913 enel Teatro Coliseo, con el estreno de Parsifal, de Richard Wagner. Fueron sus intérpretes: 
Guido Vaccari (Parsifal), Giuseppe De Luca (Amfortas), Giulio Cirino (Gurnemanz), Elena 
Rakowska (Kundry), Mariano Stabile (Klingsor) y Berardo Berardi (Titurel). Director 
musical fue Gino Marinuzzi. Parsifal fue representado en el Teatro Colón por primera vez, 
el 16 de mayo del año siguiente, con la dirección de Tullio Serafin y con la actuación de 
Charles Rousseliére, en el rol del titulo; Carlo Galeffi/Cesare Formichi, como Amfortas; 
Nazareno de Angelis, como Gurnemanz; Elena Rakowska, como Kundry; Cesare Formichi 
como Klingsor y Luigi Manfrini, como Titurel. 
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1914 
"EL SUEÑO DE ALMA", de LOPEZ BUCHARDO 


El Sueño de Alma, estrenada en el Teatro Colón el 4 de agosto de 1914, es la segunda 
ópera de un músico nacido en la Argentina que se cantó en ese escenario. La primera fue, 
como hemos visto, "Aurora" (1908), de Héctor Panizza. Entre ambas, se ubica "Blanca de 
Beaulieu" (1910), de Cesar A. Stiattesi, nacido en Francia y argentino por adopción. 

Carlos López Buchardo, no fue un músico de teatro. Lo mejor de su producción se 
encuentra en sus páginas vocales de las que se desprende un refinado perfume localista. Esa 
particularidad de su estilo pulcro y elegante, se encuentra también en algunas páginas 
pianísticas y en obras orquestales como las Escenas Argentinas y Romeo y Julieta, y mo está, por 
supuesto ausente de este simpático cuento lírico con libro de Leopoldo Díaz que, con el 
nombre de "Il sogno di Alma", cantaron, por supuesto en italiano, Lucrezia Bori, Aldo 
Bonci,Fiora Perini y Giuseppe de Luca, con la dirección de Tullio Serafin, y en 1917, Ninon 
Vallin, Carlos Hackett, Gilda dalla Rizza y Taurino Parviw, dirigidos por Franco Paolantonio. 

El Sueño de Alma volvió a representarse en el Colón en 1917 y, tras un largo 
interregno, en 1949. 


CANTANTES LIRICOS 


En el Teatro Colón, actúa por primera vez el barítono Carlos Galeffi, cuya última 
actuación en dicha sala se registra en 1952. 

En el Teatro Coliseo, debutan el tenor Hipólito Lázaro, con "Rigoletto", la soprano 
Gilda Dalla Rizza, y la soprano ligero Elvira de Hidalgo, que en fecha entonces muy reciente 
había cantado sus primeras funciones en Italia. 


DIRECTORES DE ORQUESTA 


En nueve temporadas actuaría el director Tullio Serafin en el Teatro Colón a partir 
de su debut en esa sala, en 1914. Este eminente maestro ejerció considerable influencia en 
la política artística del Teatro durante el extenso período que abarcó su actuación en el 
mismo. 


1915 


SOCIEDAD NACIONAL DE MUSICA 
(hoy Asoc. Argentina de Compositores) 


Una agrupación, hoy septuagenaria «inspirada en una Sociedad similar de Paris-, que 
sirvió con eficacia los intereses de sus miembros y de la Música, difundiendo un imponente 
número de obras de nuestros compositores, fue la Sociedad Nacional de Música, llamada 
actualmente Asociación Argentina de Compositores. Suscribieron el acta de fundación, el 18 de 
octubre de 1915 y constituyeron su primera comisión directiva, los compositores José André, 
Felipe Boero, Ricardo Rodriguez y Josué T. Wilkes. Digamos de paso, que los cuatro habían 
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recibido a su turno el Premio Europa de Composición, que otorgaba la Comisión Nacional 
de Bellas Artes. 

No tardó la nueva entidad profesional argentina en contar con la adhesión de 
importantes personalidades del quehacer musical del país: Pascual De Rogatis, Constantino 
Gaito, José Gil, Carlos López Buchardo, Carlos Pedrell (uruguayo, pero estrechamente 
ligado a la vida musical de Buenos Aires), Celestino Piaggio, César L. Stiattesi y Floro 
Ugarte, fueron los primeros en responder a la convocatoria. Algunos, como López Buchardo 
y Ugarte, estuvieron unidos en muchas e importantes iniciativas para promover la evolución 
y el desarrollodel medio musical de la época. Bien pronto no hubo virtualmente compositores 
de cierta categoría que no formasen parte de la Sociedad, si bien en 1928, la creación del 
GrupoRenovación, al que hemos de referirnos más adelante, señalaba líneas de divergencia, 
no exclusivamente estéticas, en la creación nacional. 

La Sociedad Nacional de Música inauguró sus actividades el 5 de noviembre de 
1915 con un concierto que se llevó a cabo en el Museo Nacional de Bellas Artes, cuya sede 
estaba entonces situada en la barranca de la Plaza San Martin. El programa reunía obras de 
los compositores fundadores y otras de Julián Aguirre, Alberto Williams, -ambos miembros 
honorarios de la Sociedad- y de Carlos Pedrell. En el segundo concierto -el 26 de noviembre- 
fueron ejecutadas obras de Pablo N. Berutti, Piaggio, De Rogatis, Stiattesi, Ugarte, Gaito y 
López Buchardo. 

A partir del siguiente año, la Sociedad Nacional de Música desarrolló una intensa 
y sostenida actividad de conciertos a lo largo de muchos años, cumpliendo con los propósitos 
que motivaron su creación. Los anales de la Sociedad registran centenares de audiciones. 
Solamente en las últimas décadas esa actividad ha decrecido sensiblemente hasta hacerse 
irrelevante. 

La Sociedad Nacional de Música tuvo en su momento gran predicamento en la vida 
musical del país y en el fomento y protección de la música nacional. Suyas fueron importantes 
iniciativas, tales como la que condujo a la creación de los Premios Nacionales de Música. 

Agreguemos que tuvo su propio Cuarteto de Cuerdas, formado por los hermanos 
Napolitano (Pedro F. y Emilio), Rosa Iglesias y Alberto Schiuma. 


PASTORA IMPERIO Y EL ESTRENO DE 
"EL AMOR BRUJO" 


Acerca del ballet El Amor brujo, existen dos versiones. Según una de ellas, Manuel 
De Falla y Gregorio Martinez Sierra lo crearon respondiendo a un pedido de la célebre 
"cantaora" y "bailaora" Pastora Imperio, nombre artístico de Pastora Rojas Monje, quien 
deseaba una obra para lucir esas cualidades que le habían hecho famosa en los "tablaos" 
españoles. Incluso, se afirma que la madre de Pastora, una astuta gitana, fue una eficaz asesora 
del músico y el poeta. Esta es la versión generalmente aceptada. La otra, dice que el músico 
y Martinez Sierra, ya concluída la obra, pensaron que no existía mejor intérprete para la 
misma que Pastora Imperio y se la habrían ofrecido. Pastora fue, de un modo u otro, la 
protagonista del estreno del ballet, que se llevó a efecto en el Teatro Lara de Madrid el 15 
de abril de 1915. 

El antiguo Buenos Aires conoció muy bien los espectáculos de Pastora Imperio, pues 
esta fue una asidua visitante de la ciudad, luego de haber rechazado mas de una vez las 
invitaciones que se le formularan para viajar a la misma. Su primera actuación fue en 1915, 
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apocos meses del estreno de El Amor Brujo en España. Ese año actuó en dos teatros capitalinos, 
el San Martin y el Coliseo; además, el 14 de octubre, prestó su colaboración a un acto 
benéfico que se realizó en el Teatro Colón. Nuevas visitas hizo la artista gitana a Buenos 
Aires, de las cuales fue, probablemente, la más extensa la del año 1921 pues ocupó durante 
casi tres meses el escenario del Empire Theatre, que estaba emplazado en la intersección de 
las calles Corrientes y Maipú y en el cual actuó el mismo año, inmediatamente después de 
la llamada "Emperaora" andaluza, la célebre cancionista zaragozana Raquel Meller. 
Pastora Imperio debutó en Buenos Aires, en el Teatro San Martin, el 31 de agosto 
de 1915, prolongando su actuación en la ciudad hasta el 18 de octubre. Vale la pena dedicar 
algo más de espacio que el corriente al comentario que al día siguiente publicó "La Nación": 
"Una mujer que ha inspirado novelas y poemas; cuadros como la "Consagración 
de la Copla" a Romero de Torres y estatuas a Benelliure; que ha hecho decir a Benavente que viendo 
bailar a Pastora Imperio creía en Dios como cuando leía Shakespeare; que ha arrancado a la pluma 
de Eugenio Noel una de sus más bellas páginas y a Manuel Machado uno de sus más conmovedores 
cantos, llevaba en su contra todo lo que la imaginación popular ponía de su cosecha (...) Es Pastora 
Imperio una gitana auténtica, de cara morena, de ojos inmensos que relampaguean tras las largas 
pestañas, recia de cuerpo; impetuosa en sus movimientos, graciosa en sus actitudes. Sus brazos, 
bellísimos, manejan el mantón de manera inimitable; tiene garbo en sus andares y emoción en sus 
actitudes (...) El éxito resultó completo en la Danza Gitana. En este número, la Imperio realiza una 
verdadera expresión de arte. La guitarra, a cargo de su hermano Victor, marca un ritmo diabólico que 
la danzarina sigue con las ondulaciones sensuales de su cuerpo, con el revuelo de sus ojos, con el temblor 
de sus manos y el repiqueteo de sus pies. La frase de Benavente, baila como una llama, se confirma 
plenamente en este número". 


El 27 de setiembre de 1915, en el Teatro San Martin, Pastora Imperio protagonizó 
el estreno argentino de El Amor Brujo, en el marco escenográfico creado por el pintor canario 
Néstor Fernández de la Torre y, lamentablemente, como se anotó, con una orquesta propia 
de la pequeñez del género chico, por lo cual "la bella partitura no pudo ser apreciada". 

El mismo medio antes citado, condensó así su juicio, luego de afirmar que Martinez 
Sierra no podía caer en la vulgaridad de presentar una Andalucía de panderetas a la usanza 
de muchas obras: 

"Es El Amor Brujo -dice- una expresión gitana exacta y por ello mismo un efecto 

teatral inferior a la serie de españoles que han valido tanto éxito a las compañías de género chico. El 
error del autor del libro ha sido entremezclar a la parte coreográfica diálogos y canciones en una medida 
que hace de El Amor Brujo una obra sin ubicación definida dentro de ninguna de las maneras 
tradicionales. 
El efecto teatral es certero, sobre todo en el primer cuadro, no así en el segundo, cuyo desenlace 
aparece borroso y, por lo tanto, frio. La música de Manuel De Falla es colorida y violenta como 
conviene para la unidad poética y plástica del conjunto. Con ritmos propiamente españoles, y más 
que españoles, gitanos puros, el Maestro Falla ha escrito una partitura riquísima de expresión y 
bellísima de forma (...) La señora Imperio danzó su papel con el garbo y la gracia que le son propios. 
Quizá su voz y su recitación, no tienen el mismo mérito que su arte coreográfico. 


ANTONIA MERCE, LA ARGENTINA 


En la depuración y revalorización de las danzas populares españolas, a las que una 
progresiva degradación había confinado a los "tablaos", desvirtuándolas y reduciéndolas a la 
condición de un mero entretenimiento de taconeos, mantoneos y panderetas, para el cual 
nació también una música del mismo jaez, Antonia Mercé, "La Argentina” (lo era, en efecto, 
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porque había nacido en Buenos Aires) jugó el papel principal. Bailarina de formación clásica 
e integrante del cuerpo de baile del Teatro Real de Madrid desde la niñez, incursionó durante 
algún tiempo en ese mundo que fue erróneamente para muchos, durante largo tiempo, algo 
genuinamente español. Pronto intuyó Antonia Mercé que no era tal, profundizó sus 
conocimientos en la materia y rescató a las danzas españolas caídas en esa condición 
restituyéndolas a sus fuentes prístinas para luego jerarquizarlas con ayuda de su técnica 
clásica y de su talento artístico. 

Vió así realizado su ideal de llevar esa expresión artística a las salas de conciertos, 
teniendo a su vera a los más importantes músicos españoles de la época, a Manuel De Falla 
y a Granados, a Isaac Albéniz y Ernesto Halffter, a Julián Bautista y a Oscar Esplá. 

Dueña de una poderosa personalidad artística, Antonia Mercé triunfó en todo el 
mundo y en todos los círculos, incluso en los de más alto nivel intelectual. Bailarina refinada 
e intérprete de gran clase, a juicio de André Levinson, Antonia Mercé, que ilustraba las 
conferencias que el famoso crítico de ballet daba en Paris, confería "una exquisita nobleza 
a todas sus ondulaciones desfallecientes, a cada escorzo de la cadera o de la espalda, liberando 
a la voluptuosidad de sus ligaduras carnales. Destilaba la sensualidad, purificándola sin 
endulzarla. Su esbelta figura parecía (...) reducida a lo esencial. Todo en ella era función 
coreográfica." 

En 1915, Antonia Mercé apareció por primera vez en Buenos Aires, la ciudad en la 
que había nacido veintisiete años antes, como "la reina de las castañuelas", en un espectáculo 
del Teatro Buenos Aires, una de las salas de la calle Cangallo que cayeron bajo la piqueta para 
dar paso a la avenida Nueve de Julio. Ese mismo año intervino en una función lírico- 
coreográfica especial que se realizó en el Teatro Colón el 18 de junio, tres meses antes de que 
en el mismo escenario se exhibiera Pastora Imperio. Pero sus actuaciones más importantes 
en esta ciudad se efectuaron mucho más tarde, en tres años corridos: 1933, 1934 y 1935. 
Ahora entra al Teatro Colón por la puerta grande. En 1933, ofrece cinco recitales, a partir 
del 12 de agosto, secundada por el excelente pianista español Luis Galve, y presenta, bajo la 
dirección orquestal de Ernest Ansermet, su versión de "El Amor Brujo", de De Falla, que 
había recreado en Paris, en 1928. En 1934 se presenta en cinco nuevos recitales en la misma 
sala y en 1935 repite esa actuación con éxito clamoroso. 


MARIA CARRERAS 


La pianista italiana Maria Avani de Carreras (en arte, Maria Carreras), hizo su 
aparición en el panorama musical de Buenos Aires en 1915. Desde entonces, fue una 
animadora permanente y calificada de las actividades musicales de la ciudad y frecuente 
invitada de nuestras instituciones musicales, la Wagneriana, en primer término. 

Comentando su debut, el crítico musical Gastón Talamon, comentó en su columna 
de la Revista "Nosotros": 

"la técnica impecable y sobre todo la sensibilidad y emoción que la eximia 


concertista sabe dar a las obras que ejecuta". 


En 1916 Maria Carreras participó en la ejecución integral de las Sonatas de 
Beethoven, incluída por la Asociación Wagneriana en el programa de esa temporada, y en 
1917, hizo una fugaz aparición en el Teatro Colón, como solista del Concierto para piano y 
orquesta de Giovanni Sgambati, con la dirección de Gino Marinuzzi. 
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Todo ello en el marco de una actividad tan intensa cuanto diversificada. 
En 1920, la crítica musical se refería a ella en estos términos: 
"Incorporada desde hace algunos años al movimiento musical de esta metrópoli, 
Maria Carreras es una notable pianista. Artista que, por encima de su técnica, ostenta una 
musicalidad, un temperamento y un sentido de evocación que le permiten dejar en segundo plano los 
maravillosos efectos con los cuales el virtuoso deslumbra". 


ESTRENO DE "EL CABALLERO DE LA ROSA" 


De todas las obras para el teatro de Richard Strauss estrenadas en el Teatro Colón, 
El caballero de la rosa (Der Rosenkavalier), es la más difundida y la que goza de mayor 
estimación por parte del público. 

Se dió en el Colón, por primera vez en Sud América, el 24 de julio de 1915, en 
versión italiana dirigida por Gino Marinuzzi. Cantantes de la talla de Rosa Raisa, Gilda Dalla 
Rizza, Amelita Galli Curci, Giorgio Cirino y Ernesto Caronna, animaron las partes principales. 


"TVAN", de GARCIA MANSILLA 


El 24 de junio, se efectuó en el Teatro Colón el estreno de una ópera del compositor 
argentino Eduardo Garcia Mansilla: el cuento líricoen un acto Ivan que, dirigido por Giuseppe 
Sturani, fue cantado por Alfredo (luego Alfio) Tedeschi y Genevieve Vix, en los roles de 
mayor importancia. 


DEBUT DE NOTABLES CANTANTES 


En 1915 debutaron en la sala del Teatro Colón, la famosa cantante Rosa Raisa 
("Francesca da Rimini") y la soprano argentina Hina Spani (La Samaritana, en la misma 
ópera). Luego de su presentación el año anterior en el Teatro Coliseo, cantaron por primera 
vez en el Colón Hipolito Lázaro ("Il Piccolo Marat") y Gilda Dalla Rizza ("Iris"). 

También se presentó en el Colón el barítono Mario Sammarco, con antecedentes 
previos en los teatros de la Opera y Politeama Argentino. 


DIRECTORES DE ORQUESTA 


Otro ilustre director de orquesta, Gino Marinuzzi, debutó en el Teatro Colón en la 
temporada de 1915. Actuaría en esa sala en seis temporadas más, hasta 1933. Marinuzzi había 
actuado por primera vez en Buenos Aires en 1911, en la temporada lírica del Teatro Coliseo, 
donde en 1913 dirigió el estreno argentino de "Parsifal". 


1916 


LAS 32 SONATAS PARA PIANO DE BEETHOVEN 
Ciclo Integral 


No es fácil establecer la fecha en que se realizó, por primera vez en Buenos Aires, en 
el curso de este siglo, el ciclo integral de las Sonatas para piano de Beethoven, un verdadero 
acontecimiento en la vida musical de la ciudad, ciertamente. 
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Y ya veremos que pasa lo mismo con los Cuartetos de Cuerdas. Desde luego, estamos 
refiriéndonos a ciclos orgánicos en punto a forma y tiempo, a cargo de un mismo pianista o 
de un mismo Cuarteto, tal como una ejecución integral se concibe en nuestros días. 

No existen dudas de que la primera ejecución integral de las Sonatas, aunque no 
bajo las condiciones que acabamos de expresar, se registró en 1916, a iniciativa de la 
Asociación Wagneriana de Buenos Aires, bajo el título de "Estudio de las 32 Sonatas de 
Beethoven", y se desarrolló en la sede del Ateneo Nacional, que estaba ubicado en la calle 
Charcas 1743, entre el 8 de abril y fines de diciembre, precedido por una conferencia alusiva 
de Ernesto de la Guardia. 

La primera característica especial que advertimos en este ciclo es la excesiva 
fragmentación de la obra, globalmente considerada. La segunda, es que estuvo a cargo de 
siete pianistas, con lo cual hubo tantos conceptos del pensamiento beethoveniano como 
intérpretes. El ciclo se dividió en diez conciertos que estuvieron a cargo de Luis Romaniello 
(3), Sara Ancell (2), Rafael González (1), Ignacia Parra de García Horta (1), Maria Carreras 
(1), Ernesto Drangosch (1) y Alfredo Pinto (1). Todos los interpretes ofrecieron una 
repetición de sus respectivos conciertos. 

Todo parece indicar que la primera integral de las Sonatas de Beethoven, a cargo 
de un único intérprete, se efectuó en el año 1921, con los auspicios de la Asociación 
Filarmónica de Buenos Aires. El pianista responsable de este ciclo fue Siegfried Prager, músico 
de nacionalidad alemana que estuvo muy activo en el movimiento musical de Buenos Aires. 
El año siguiente, fue el eminente pianista alsaciano Edouard Risler el intérprete de las 32 
Sonatas. Ello, con ocasión del centenario de la Sonata opus 111, y en la temporada de 
conciertos de la Asociación Wagneriana. Esta Asociación, presentó nuevamente el ciclo 
integral de las Sonatas en 1927, en homenaje al centenario de Beethoven. El ciclo, que se 
inició el 2 de mayo, estuvo a cargo de los pianistas Rafael González, Wilhelm Backhaus y 
Amelia Cocq de Weingand, y se desarrolló en el Salón La Argentina. 

Otras "integrales" de este magnífico monumento artístico, se realizaron a partir de 
ahí; algunas constituyeron auténticas fiestas de arte. Wilhelm Backhaus, que visitó nuestra 
ciudad en varias temporadas, protagonizó este ciclo por primera vez, entre nosotros, en 1938, 
repitiéndolo en 1947. También lo hicieron Claudio Arrau en 1942; Friedrich Gulda, en 
1954; Hans Richter-Haaser, en 1956, y, en tiempos más recientes, otro pianista alemán, 
Rudolph Buchbinder, en 1984. 


MARIA LUISA ANIDO 


Cuando en 1966 Maria Luisa Anido celebró sus bodas de oro con la guitarra, pudo 
apreciarse una vez más, si ello hubiera sido necesario, a traves de la lista de adhesiones a los 
actos que se realizaron en su honor y de los mensajes de salutación de entidades y 
personalidades musicales nacionales y extranjeras, no solamente el largo camino recorrido 
por la eximia guitarrista argentina, sino también las elevadascimas artísticas que conquistara. 
No podía faltar en esos actos la palabra amiga de figuras señeras del arte guitarrístico 
internacional como Emilio Pujol y Andrés Segovia porque Maria Luisa Anido fue, digamoslo 
ya, una grande de la guitarra y como tal reconocida por sus pares. 

"La niñita Maria Luisa Anido -dijo un crítico comentando uno de los primeros 
conciertos de la precoz artista-, asombrosa guitarrista, fue clamorosamente aplaudida en un 
concierto que reveló constante progreso" y el gran guitarrista Miguel Llobet, a quien ya nos 
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hemos referido y que jugó un importante papel en la formación técnica y artística de nuestra 
artista, se expresó así: 

"Desconcierta el pensar qué es lo que podrá hacer esta maravillosa criatura cuando 
esté en plena madurez". 


En 1921, con motivo de un concierto que la niña dió en la Sala La Argentina con 
el auspicio de la Asociación Wagneriana, en una columna periodística se leía lo siguiente: 
"Si todo sigue como es de suponer, en progresión armónica, dentro de algunos 

años el nombre y la fama de Maria Luisa Anido será mundial". 


Todas estas predicciones se cumplieron. 

Maria Luisa Anido se presentó a la edad de nueve años con los auspicios de la 
Asociación Guitarrística Argentina, en el salón La Argentina, importante centro de la actividad 
concertística de la época. Allí se presentaron muchos grandes artistas, entre ellos, los 
guitarristas Miguel Llobet, Regino Sainz de la Maza, Emilio Pujol y Andrés Segovia. 

Alumna en su primera infancia de su padre y del profesor catalán Domingo Prat, 
inmersa en un ambiente familiar que amaba las artes y la literatura, Maria Luisa Anido, dueña 
de una innata y poderosa musicalidad, estaba preparada técnica y culturalmente para 
enfrentar confiadamente el futuro. Miguel Llobet vigiló luego su técnica guitarrística y a sus 
consejos en esa materia sumó los que tienen que ver con el arte interpretativo. Miguel Llobet 
puso todo su saber y todo su talento al servicio de la gran artista en ciernes y no sólo eso, 
también se avino a formar con ella un duo de guitarras. El duo Llobet-Anido hizo historia 
en el arte guitarrístico argentino y dejó en una serie de discos fonográficos un irrecusable 
testimonio de calidad. "Mi profundo respeto, la admiración y el afecto hacia él -artista y 
maestro-, eran la natural consecuencia de su estatura moral y de esa fuerza que sobre el 
espíritu sensible de una criatura puede ejercer solamente influencias francas, límpidas y 
nobles (...) Hoy, a través de la perspectiva que sólo el tiempo puede ofrecer, puedo apreciar 
mejor en todo su enorme valor la maravillosa obra de este gran músico cuyo afecto paternal 
de maestro y amigo será siempre para mi motivo de orgullo". Así recordaba Maria Luisa Anido 
a Miguel Llobet. 

Luego, con la madurez, llegó la hora de los grandes triunfos internacionales que 
cosechó bajo todas las latitudes. Con la guitarra que fuera de Tárrega, recorre Europa y 
América en todas las direcciones, el Japón y Rusia, en cuyas principales ciudades ofrece una 
serie de conciertos que extiende luego a la radio y la televisión. 

En Salzburgo se leía en el "Seit und Welt": 

"Paganini y Liszt mos dan el mas alto ejemplo cuando demuestran a sus 
contemporáneos qué es un violin y lo que se puede hacer con un piano; qué es una guitarra y cómo 
se debe tocar la guitarra, lo hemos aprendido gracias a Maria Luisa Anido". 


Su carrera concertística no impidió a Maria Luisa Anido, dedicarse a la formación 
de nuevas promociones de guitarristas, ni realizar gran número de transcripciones para el 
instrumento. También ha compuesto un número de obras que han sido editadas. 

Gran número de grabaciones fonográficas conservan vivas expresiones de su arte. 


82 


MAURICE DUMESNIL 


Este excelente pianista, que actuó en varias temporadas entre nosotros, vino por 
primera vez a Buenos Aires con el compositor y director de orquesta André Messager y se 
presentó en el ciclo de conciertos sinfónicos que éste dirigió en el Teatro Colón. 

El pianista francés intervino en ese ciclo en calidad de solista de tres conciertos para 
piano y orquesta: el N% de Saint-Saéns, compositor que ese año visitaba Buenos Aires por 
segunda vez; el Concierto en La Menor, de Grieg, que se ejecutaba por primera vez en el 
Teatro Colón, y la Fantasía Húngara para piano y orquesta, de Liszt, que Messager había 
presentado en primera audición en la temporada anterior, con Adela Verné como solista. 

Estas actuaciones del pianista francés y sus presentaciones en recitales efectuados 
para distintas sociedades musicales, merecieron juicios encomiásticos en las columnas de 
crítica musical. El siguiente es un ejemplo: 

"Un artista personal, sincero y respetuoso, tal es el pianista francés Maurice 
Dumesnil que ha dado con gran éxito tres conciertos. Despreciar el fútil virtuosismo, -a pesar de tener 


una admirable digitación-, tratar de compenetrarse del espíritu de cada composición, sin sacrificar 
una personalidad definida, tales son las reglas de este concertista, uno de los más interesantes que 


hemos oído en Buenos Aires". (Gastón O. Talamón, en "Nosotros"). 


Agreguemos que en el año de su debut en Buenos Aires, Maurice Dumesnil 
acompañó a Isadora Duncan en los recitales que esta legendaria personalidad de la danza 
realizaba en el Teatro Coliseo. Dumesnil no sólo colaboró con Duncan como pianista sino 
también como director de orquesta del conjunto instrumental que actuaba en esos recitales. 

Maurice Dumesnil regresó a Buenos Aires en 1920. En la columna de crítica de "La 
Nación" se recordaba al: 

"joven y fogoso pianista que ejecutaba con una delicadeza exquisita las 
composiciones de los poetas de la música; infundía una dulzura penetrante, una voluptuosidad 
dolorosa en las obras de Chopin, y un colorido luminoso en las de la escuela impresionista francesa." 


La última actuación de Dumesnil en Buenos Aires fue en la temporada del año 1940, 
en la que actuó para la Asociación Wagneriana. 


"HUEMAC", de DE ROGATIS 


El 22 de julio de 1916, el Teatro Colón presentó, en calidad de estreno, el drama 
lírico en un acto del compositor Pascual de Rogatis, Huemac, sobre un libro de Edmundo 
Montagne. La nueva ópera fue dirigida por Giuseppe Santini y cantada por Francesco Merli, 
Giulio Crimi, Irene Ruiz y Jacqueline Royer. 

De esta ópera del autor de "La novia del hereje", sólo han sobrevivido las Danzas, 
que forman parte del repertorio del Ballet del Teatro Colón y la reducción para canto y piano. 
Por referencias obtenidas de labios del autor, la partitura orquestal y el material respectivo, 
deben considerarse perdidos, luego de su utilización en Italia. 


VOCES DE FRANCIA 


Tres admirables cantantes de Francia, la soprano Ninon Vallin, el bajo Marcel Journet 
y el baritono Armand Crabbé, belga de origen, pero identificado con la escuela francesa, se 
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presentaron en el Teatro Colón. Los tres lo hicieron en los principales roles de "Fausto", de 
Gounod y fueron huéspedes del Colón durante varias temporadas, 

Entre los cantantes líricos italianos que debutaron en 1916, la figura más prominente 
fue la del tenor Giovanni Martinelli. 


LOS CONCIERTOS: ESTRENOS 


Lied, del compositor argentino José André, tuvo su estreno en la temporada de 
conciertos de 1916. 


ISADORA DUNCAN EN BUENOS AIRES 


La noticia de que la célebre danzarina norteamericana Isadora Duncan se había 
embarcado en Nueva York con su grupo de danza rumbo a Buenos Aires, creó en el medio 
artístico porteño una expectativa que fue creciendo de punto a medida que se aproximaba 
la fecha de la presentación, fijada para el 12 de julio de 1916, en el Teatro Coliseo. Esa 
expectativa se reflejó en la prensa en notas previas sobre la personalidad de la artista y sobre 
sus ideas para estimular un arte que languidecía en el academicismo. También después del 
debut, al margen de la crítica, se publicaron numerosas notas que analizaban o bien 
cuestionaban la posición estética asumida por Duncan, incluso un extenso y polémico 
trabajo del famoso crítico francés Pierre Lalo, que comenzaba con un ácido comentario 
sobre el público en ocasión de la segunda visita de la artista a Paris. "Los entusiasmos de Paris 
son bastante extraños. Ha desdeñado en otra oportunidad a Miss Duncan y ahora, depronto, 
se ha puesto a delirar por ella...". Sin embargo, este cambio de actitud del público y -por qué 
no decirlo- de la crítica, también se dió en Buenos Aires y seguramente en otras capitales 
que no estaban todavía preparadas para un cambio como el que proponía Isadora Duncan 
con su arte nuevo y personal; la danza libre, natural, que hoy, bien se ve, ha perdurado a 
través de diversos enfoques de la danza moderna. Es la natural resistencia que siempre se 
opone a lo nuevo y que cede invariablemente con el tiempo. Sólo una minoría capaz de 
poner en juego las facultades de la inteligencia y la cultura puede anticiparse al futuro. Por 
supuesto no todo lo nuevo tiene futuro, como la moda. Es, en efecto privilegio de pocos, 
saber distinguir una cosa de la otra. 

Isadora Duncan se presentó en la fecha indicada con un programa que comprendía 
algunas composiciones de Chopin, ejecutadas por el pianista francés Maurice Dumesnil, y 
la Sexta Sinfonía de Tchaikowsky, con orquesta dirigida por Ernesto Drangosch y en 
algunos programas de la serie de cinco recitales que terminó el 25 de julio, por Maurice 
Dumesnil. 

El comentario del crítico de "La Nación", que reducimos a sus conceptos 
fundamentales, presentaba una introducción sobre el concepto de lo clásico, generalmente 
aceptado como lo antiguo y, más especialmente, entre lo antiguo lo griego, tras lo cual 
entraba en materia. 

"Ahora bien, Miss Duncan es bailarina clásica porque usa el peplo y la túnica, 
porque danza adoptando actitudes y movimientos de la escuela helénica,porque revive la estatuaria 
antigua en las líneas y formas de las escuelas secundarias, no en la serenidad augusta de la escuela de 
Fidias. Trata de introducir en la visión experimental, casi al alcance del espectador, el ejemplo de 


las emociones expresadas por el cuerpo humano en reposo o en movimiento, en la inmovilidad o en 
la marcha; funda la belleza en el sentimiento manifestado por medio del gesto, y no usa la plasticidad 
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viva de su ser como decoración, como efecto pictórico, como elemento de armonia y de belleza visual, 
sino como exteriorización de estados de alma. Este es su lazo con la música, y es el único, puesto que 
Chopin y Tchaikowsky no deparan a nadie reminiscencias de lo helénico. Pero los infinitos matices 
de las emociones despertadas por la música, los inenarrables sentimientos sugeridos casi por cada 
interpretación de las obras musicales, no tienen ni pueden tener -dice más adelante- traducción 
delicadamente correspondiente en los gestos y actitudes y de ahí deriva una especie de monotonía en 
la danza ya que el dolor siempre es parecido en la estatuaria, y la alegría, el triunfo o la tristeza, sólo 
se manifiesta semejantemente con el rostro y los miembros. La versión de las grandes composiciones 
románticas, esa escultura viva y en acción, parece así sólo el vocabulario de una lengua riquísima y 
delicada, traspuesto a un idioma naciente de diez o veinte ideas madres, sin matices". 


La nota finaliza señalando el éxito de público que acompañó a la artista. En la misma 
columna, al día siguiente del recital del 24 de julio, se leía lo siguiente: 
"Isadora Duncan bailó anoche en el Coliseo ante una sala muy bien concurrida. 
La célebre artista ha ganado muchos admiradores con su últimos espectáculos. El público va 
comprendiendo cada vez más este arte coreográfico sutil, armonioso y sereno, para el cual no lo habían 
preparado, por cierto, las bailarinas de otro género que triunfaron últimamente en nuestros escenarios. 
Anoche, Miss Duncan fue objeto de repetidas ovaciones". Y, luego de un Programa Wagner: "El 
auditorio aplaudió calurosamente a la artista y al maestro director (Drangosch) renovando sus 
respectivos triunfos coincidentes esta vez bajo la advocación del incipiente arte de la danza moderna". 


EL BALLET "EXCELSIOR" EN EL COLON 


El 15 de junio de 1916, el Teatro Colón abrió sus puertas para ofrecer un espectáculo 
coreográfico que en la década del 80 había causado sensación entre los aficionados al ballet. 
Se trata del ballet Excelsior, que el viejo Buenos Aires conociera en el primitivo Teatro Colón 
en 1883 y que ahora ingresaba, fugazmente, en el repertorio del nuevo coliseo. 

Excelsior, del músico Romualdo Marenco y del coreógrafo y mimo Luigi Manzotti, 
nacióen La Scala de Milán el 11 de enero de 1881,añoen el que alcanzó 102 representaciones, 
dato que da fé del interés que despertó en el público. Era un ballet alegórico, espectacular y, 
en cierto sentido, faraónico, que cantaba el triunfo de la luz sobre las fuerzas oscurantistas, 
de la libertad, de las artes, de las ciencias, el valor, la constancia y el amor, y que concluía 
con una apoteósis del genio humano, que en el fastuoso final celebra la unión de todas las 
naciones en la paz. El mundo, transformado en una suerte de Arcadia. 

Ballet de harto relativo interés artístico, naufragó con su bella carga de esperanzas 
cuando el mundo reparó en la trágica realidad de que se encaminaba derechamente a una de 
las mayores crisis morales de la historia. Por eso, no le falta razón al crítico Mario Pasi, cuando 
sostiene que a esa altura el mundo estaba mejor representado por "La mesa verde", de Kurt 
Joos, que por "Excelsior". 

Como quiera que sea, la reposición de Excelsioren 1916, constituyó un acontecimiento 
en el Buenos Aires de la época. Excelsior, jamás ha vuelto a ser representado en esta ciudad. 
En los últimos años, ha sido recordado en algunas temporadas italianas. 


1917 
ARTURO RUBINSTEIN 


Vinculado por tantos años, incluso por razones afectivas a la vida musical de Buenos 
Aires, Arturo Rubinstein -también él ex-niño prodigio-, debutó en esta ciudad cuando 
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contaba treinta y un años de edad. Fue el 2 de julio de 1917, en el Teatro Odeón, donde 
presentó sus credenciales todavía no muy abultadas en punto a llamativos antecedentes 
artísticos, que se acumularán en los años siguientes. El programa de su debut comprendía las 
siguientes obras: Sonata opus 53 (Aurora), de Beethoven; Toccata y Fuga en Re Menor, de 
Bach-Tansig; Scherzo, Nocturno, Balada, Vals y Polonesa, de Chopin; Navarra, de Albéniz; 
Nocturno (mano izquierda) de Seriabin; Ondina de Ravel, y Rapsodia N*12 de Liszt. Un 
programa como para demostrar todo lo que sabía 
Veamos que opinaba el crítico musical del diario "La Nación": 

"La impresión general producida por el pianista sobre el auditorio, fue de franco 
asombro. Se encontró el público ante un adolescente (?) de abundosa cabellera rubia, ojos azules y 
torso de atleta, que puesto ante el teclado, aferraba al piano dominándolo con un poder de mano y 
seguridad de brazo, formidables". Luego de destacar el virtuosismo pianístico del debutante, continuaba 
el crítico: "El intérprete es el que nos interesa, el temperamento a través del cual las obras de los 
grandes compositores antiguos y modernos llegan hasta nosotros envueltas en un prestigio sonoro de 
vigor extraordinario". 

"Rubinstein es, sin duda, -dice después de otra actuación del artista- un artista 
digno de su renombre y ha conquistado, desde su primer concierto todos los sufragios al revelar el 


temperamento más poderoso que nos haya sido dado escuchar". 


Después de su triunfal debut, volvió Rubinstein en 1918, ofreciendo con el mismo 
éxito numerosos recitales. Ese año, el 24 de setiembre, el pianista polaco dió el primer recital 
instrumental solístico que se realizó en el Teatro Colón, dedicándolo a la ejecución integral 
de la Suite "Iberia", de Albéniz, en primera audición. Días después, el 1? de octubre, ofreció 
un segundo recital con obras varias. 

Rubinstein regresó a Buenos Aires en 1920. Nuevamente su presencia se erigió en 
un gran acontecimiento musical. Ofreció entonces una serie de recitales en el Teatro Odeón, 
en uno de los cuales hizo escuchar, en primera audición, dos obras de Prokoffiev: "Visión 
fugitiva" y "Sugestión diabólica". 

El mismo medio periodístico antes citado, se refirió a 

"la virtud casi maravillosa de su manos en el teclado, el poder inenarrable de 
expresión y de vigor; el espíritu de alta e intensa poesía que infunde en las composiciones que ejecuta, 
desplegándolas ante los oídos absortos de sus oyentes como obras vibrantes de su vida, cargadas de 


pasión, henchidas de alma, de no se sabe qué sentimientos superiores y extrahumanos que les dan 
caracteres de presencias sobrenaturales". 


Ese año de 1920, Rubinstein y Edouard Risler se reunieron para ofrecer dos 
conciertos en el Teatro Colón. (ver Rubinstein y Risler, 1920) 

Veinte años habían de transcurrir hasta una nueva presentación del gran pianista 
en Buenos Aires. En 1940, en efecto, da nueve recitales en el Teatro Colón y nuevamente 
pone un interregno, de siete años, hasta su próxima visita. Su actuación en 1947 consistió 
en varios conciertos con orquesta en la sala del Gran Rex, con la dirección de Jascha 
Horenstein, en cuyos programas figuran los Conciertos N%4 de Beethoven, N“2 de Brahms, 
N?2 de Chopin y el de Schumann, y la Rapsodia sobre un tema de Paganini, de Rachmaninov. 
Además, da en la misma sala seis recitales de abono y uno extraordinario. En 1951 viene a 
Buenos Aires por última vez. En el Colón se lo escuchó en tres recitales y en el Gran Rex, 
como solista del Concierto N%2 de Brahms, con la Orquesta Sinfónica Nacional. 

Hasta aquí la presencia en Buenos Aires de Arturo Rubinstein, uno de los artistas 
de más subyugante personalidad que ha conocido el oyente de estas latitudes. 
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No nos detendremos en comentarios acerca de su técnica. Nadie llega a las alturas 
en las que se ha situado este artista sin poseer una granítica base técnica, que en el caso de 
Rubinstein era deslumbrante. Mucho más interesante nos parece agregar algunas breves 
reflexiones acerca de Rubinstein-intérprete no sin antes acotar, para comprenderlo mejor, 
que estaba dotado de una portentosa capacidad de comunicación y una innata y rica 
musicalidad que gravitaba en todas sus versiones incluso en las de aquellas obras con las que 
menos se entendía, que no eran pocas; por ejemplo, Bach, que fue siempre para él un misterio 
y al que sin embargo volvía, digamos obstinadamente una y otra vez. El reino de Rubinstein, 
era el mundo romántico, eran algunos modernos, como Debussy, y era la música de España, 
uno de sus mayores amores como intérprete, en la que su arte interpretativo, su fuego interior, 
alcanzaban la plenitud como en una gozosa entrega espiritual. 

El destruyó la vieja tesis de que ciertas músicas, como la española, especialmente 
Albéniz y Granados, y el impresionismo, no podían ser cabalmente traducidos, con la plena 
riqueza y genuinidad de sus raíces telúricas, sino por músicos españoles y franceses, 
respectivamente. Él, un polaco, podía erigir lo mismo un monumento sonoro a su músico 
nacional, Chopin, como a los creadores más representativos de la música de España. 

Fue un pianista para grandes masas de oyentes -dicho sea en su elogio-, a los que 
galvanizaba sin descender de su pedestal de auténtico artista, es decir, sin adular a sus 
audiencias. Fue así consecuente con la condición que había alcanzado de buena ley y 
consecuente consigo mismo y con sus propias y naturales inclinacionesartísticas. Tal vez esta 
haya sido la razón por la cual no hubo en sus programas algunas variantes deseables, con obras 
que necesitaban de un intérprete de su envergadura. 


LA REVELACION DE 
ANNA PAVLOVA 


Frente a la revelación de Anna Pavlova, un crítico porteño resumió de esta forma 
su Opinión: 
"Fue necesario que Pavlova nos visitase para que Buenos Aires supiera lo que es 
en realidad el ballet clásico". 


Anna Pavlova llegaba a Buenos Aires precedida por un sólido prestigio logrado en 
parte como integrante de los Ballets Russes de Diaghilev, conjunto del cual se había 
desvinculado. Curiosamente, entre la presentación de Pavlova con su Compañía de Ballet 
en el Teatro Colón, y la segunda actuación de los Ballets Russes de Diaghilev, en esa misma 
sala, medió exactamente un mes. 

Pavlova y su Compañía se presentaron en la escena de la Noche de Valpurgis de la 
ópera "Fausto", cuyos tres últimos actos se representaban los días 11 y 12 de agosto, en 
funciones especiales. 

Comentó el diario "La Nación": 

"En el escenario decorado un poco a la rusa, con grandes efectos de color y masas 
roqueñas...salió Pavlova con Fausto y Mefisto, para ejecutar un solo de saltos, piruetas y puntas de 
una ligereza y una pureza realmente admirables. Desde ese momento la artista dominó escenario y 
espectadores. Sorprende, en verdad, la facilidad de su juego, la riqueza de sus graciosos movimientos, 
la exactitud de su ritmo y la elegancia sin esfuerzo de su constante vibración. Por instantes, parece 


una mariposa, de tal modo voltea en el aire, sin demostrar cansancio. Sus brazos, especialmente, 
accionan y flotan con suaves ondulaciones, suscitando el asombro su tranquilidad llena de gracia y 
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de decoro, mientras los ágiles pies vuelan en giros rapidísimos y el cuerpo entero se agita con una suerte 
de infatigables ansias". 


El 14 de agosto, Pavlova y su Compañía se presentaron en el Teatro Coliseo con el 
siguiente programa: La muñeca encantada, Chopiniana y "divertissements". 
El mismo crítico expresó: 
"Mme. Pavlova es una bailarina que mantiene hoy el sistema clásico de la danza 
en su apogeo, gracias a la maravillosa elegancia de su escuela, a la admirable ligereza de sus 
movimientos y a la inenarrable corrección de su técnica". 


Como director de orquesta, acompañaba a Pavlova en esta gira, el maestro ruso 
(luego ciudadano norteamericano) Alexander Smallens. 

Regresó Pavlova a Buenos Aires en dos años consecutivos. El 19 de junio de 1918, 
se presentó en el Teatro Coliseo y el 24 del mismo mes, en el Teatro Colón para actuar 
nuevamente en una función especial lírico-coreográfica, con una serie de "divertissements". 

En el Coliseo, Pavlova presentó ese año el estreno del ballet "La bella durmiente". 

En 1919, el Teatro Coliseo, fue, exclusivamente, la sede de su actuación. En esa 
temporada, intervino en varios espectáculos de la temporada lírica de dicha sala, además de 
unas presentaciones regulares de su Compañía. 

El 16 de agosto de 1928, Anna Pavlova y su Compañía de Ballet, que realizaban su 
última visita a Buenos Aires, se presentaron en el Teatro Colón donde ofrecieron una serie 
de once espectáculos con un vasto programa que incluía numerosos "divertissements". 

En cinco funciones, la legendaria artista presentó "La muerte del Cisne", de la que 
ha quedado como la más esclarecida intérprete. 

"Volvió a admirarse -dijo la crítica- su arte tan perfecto, de una gracia y una 
delicadeza insuperables, lleno de detalles finos y expresivos, servidos por una virtuosidad maravillosa 
que no ha perdido un ápice de esa elegancia alada, sorprendente en la agilidad, en la precisión del 
ritmo y la belleza del gesto" ("La Nación"). 


OPERA DE AUTOR ARGENTINO 


El 5 de agosto de 1917, fue estrenada en el Teatro Colón la ópera en un acto La 
Angelical Manuelita, de Eduardo Garcia Mansilla. La nueva ópera fue dirigida por Franco 
Paolantonio y los roles más importantes fueron cantados por Gilda Dalla Rizza, Marcelo 
Urízar, Pedro Lafuente e Ida Canasi. 


1918 
ELSA PIAGGIO DE TARELLI 


Elsa Piaggio de Tarelli, en la actualidad retirada, fue una de nuestras mejores 
pianistas. Nació en un hogar que estaba inmerso en la música. Victor Piaggio, su padre, la 
sentó al piano cuando aún era una niñita. Alumna de Alberto Williams, no tardó en poner 
de relieve condiciones que llamaron la atención sobre ella. También fueron muy provechosos 
para ella los consejos que recibió de su hermano Celestino, destacado director de orquesta 
y compositor, bajo cuya batuta se desempeñaría alguna vez. A una fácil asimilación de la 
técnica del teclado sumó Elsa Piaggio su innata naturaleza musical, su inteligencia y su 


89 


sensibilidad y buen gusto que hicieron de cada presentación suya un hecho de apreciable 
interés artístico. 

La carrera de Elsa Piaggio fue muy dilatada y conoció períodos especialmente 
brillantes en las décadas de los años veinte, treinta y cuarenta. Protagonizó incontables 
recitales y conciertos. Actuó en el Teatro Colón en ocho temporadas, siempre como solista 
en conciertos con orquesta, con la dirección de maestros como Juan José Castro, Ferruccio 
Calusio, Albert Wolff y Paul Paray, entre otros. Su debut en el Colón fue el 24 de octubre 
de 1933 y la obra, el Concierto N%4 de Saint-Saéns. 

Su último concierto en esa sala, en 1957, fue con el N*2 de Brahms, con la Orquesta 
Sinfónica Nacional, dirigida por Juan José Castro. 

Entre esas dos obras, se sitúan el Concierto op. 54 de Schumann; el N*5 de 
Beethoven; la Sinfonía sobre un aire montañés, de Vincent D'Indy; el Concierto en La 
Menor op. 16 de Grieg y el Concierto N*1 de Liszt. 

Una de esas actuaciones, motivó el siguiente comentario del crítico musical 
Alberto Emilio Giménez: 


"En el justamente famoso Concierto en La Menor op. 16 de Grieg, actuó la señora 
Piaggio de Tarelli, reincorporándose así a la actividad artística, de la que se hallaba un tanto alejada; 
hecho lamentable porque intérpretes de sus relevantes condiciones, no son por cierto abundantes. Su 
ejecución, límpida y segura, vigorosa y delicada, armoniosamente expresiva en este Concierto, resultó 
magnífica, permitiéndole imponer la seriedad de su estilo, junto con su dominio del teclado..." 


EMILIO PUJOL Y MATILDE CUERVAS 


Una figura prominente del arte guitarrístico español, considerado como el "legítimo 
heredero" de Francisco Tárrega, de quien fuera alumno, y a la vez de brillante trayectoria en 
el campo de la musicología en relación con la obra de los vihuelistas y autor de una profusa 
y apreciada bibliografía sobre el particular, sin olvidar su cuantiosa contribución a la 
literatura de la guitarra, sobre todo en materia de transcripciones para guitarra solista y para 
duo de guitarras, estuvo en Buenos Aires, por primera vez, en 1918. 

Era esta una de sus tempranas giras de conciertos. Ya entonces habían podido 
apreciarse sus brillantes cualidades que anticipaban al virtuoso del próximo futuro. Luego de 
sus presentaciones en el clásico Salón La Argentina, Emilio Pujol se presentó con los 
auspicios de la Asociación Wagneriana, en la misma sala, el 2 de junio de 1919, con obras 
de Sor, Bach, Mozart, Schumann, Schubert, Malats, Tárrega, Llobet, Granados, Albéniz y 
propias. Ese recital, mereció el siguiente comentario: 

"El señor Pujol, que es un artista dotado de verdadera musicalidad, da a sus 
interpretaciones el carácter sugestivo que establece una línea divisoria entre el puro concertista 
consagrado al efecto brillante y aparatoso, y el músico que puede y sabe conmoverse entregándose 
exclusivamente a la obra interpretada con el respeto debido, pero con la emoción indispensable. 
Pujol, combina la fogosidad de su temperamento con la serenidad de un clásico. Es un estilista 
definido, un "poeta de la guitarra.” 


En 1930, realizó Pujol su tercera visita a la Argentina, ahora acompañado por su 
esposa, Matilde Cuervas, destacada guitarrista sevillana y relevante intérprete del flamenco 
genuino, con la que Pujol solía ejecutar obras para dos guitarras, reservándose en un mismo 
concierto, ambos o solo uno de ellos, actuaciones solísticas. 


90 


ia Mercé 


= 
e) 
+ 
= 
EC 


5 
e 
Un 
E 
Z 
5 
> 
3 
NE 
E 
O 
a 
[an 


La reaparición de Emilio Pujol fue el 6 de agosto, en la Sala de la Asociación 
Wagneriana, entidad para la cual realizó ese año varios recitales. En esta oportunidad, Emilio 
Pujol actuó solo. El profuso programa comprendía obras de Luis de Milán, Corbetta y Visé 
(en transcripciones de Pujol), Sor, Moreno Torroba, Granados, Malats, Fray San Sebastián, 
Villa-Lobos, Falla, del compositor uruguayo Alfonso Broqua, y del propio concertista. 

Desde aquella fecha -expresó el crítico del diario "La Prensa", aludiendo al lejano 
debut en Buenos Aires del guitarrista español-, Pujol ha realizado grandes progresos como artista y 
como instrumentista: su musicalidad se ha afirmado y ha adquirido una personalidad cautivadora; ya 
es el intérprete consciente que ha sabido compenetrarse de los más íntimos secretos de las obras, en 
cuanto a estilo, espíritu de la época y expresividad, y el ejecutante, que dominando el instrumento, 
puede consagrarse de lleno a expresar lo que cada obra le sugiere." 

Días después de esta presentación, el 10 de agosto, nuevamente en la Sala Wagne- 
riana, Emilio Pujol y Matilde Cuervas iniciaron sus recitales compartidos. 

"Emilio Pujol y Matilde Cuervas -comentó la misma fuente- han llegado a 
notable unidad de estilo y fusión sonora, lo que les permite ofrecer versiones a dos guitarras perfectas 
y que acreditan cuánto puede hacerse en ese sentido para mayor prestigio del instrumento y riqueza 
del repertorio (...) En la Danza del Molinero, de Falla, el arte de Emilio Pujol y Matilde Cuervas, llega 
a una perfección musical y técnica difícilmente superable." 

A los numerosos recitales que estos guitarristas realizaron en Buenos Aires, se 
sumaron los que ofrecieron en el interior del país, especialmente en Tucumán y en Santiago 
del Estero. Todo ello en una estadía de varios meses. 


EL TRIO DE BARCELONA 


Intensa y muy apreciada fue la actuación que desarrolló en 1918 y 1919 el Trio de 
Barcelona, formado por Ricardo Vives, piano; Mariano Perelló, flauta, y J. Pedro Mares, 
violoncello. Estos jóvenes instrumentistas actuaron para la Asociación Wagneriana en el 
Teatro Odeón. Su debut se efectuó el 26 de julio de 1918. Este fue el comentario del diario 
"La Nación": 

"El Trio de Barcelona alcanza ejecuciones en verdad de alta perfección; amalgaman 
las sonoridades de sus tres instrumentos con el fundente de un estilo magistral, al calor de un mismo 
criterio o de un mismo sentimiento y realizan interpretaciones realmente superiores, de una 
delicadeza y de un gusto exquisitos". 

Las presentaciones de este Trio se convirtieron en fuertes atracciones de la vida 
musical de ese año y a raíz de ello regresaron en 1919, siendo comprometidos por la 
Asociación Wagneriana para un ciclo de ocho conciertos. 


EL ESTRENO DE "TUCUMAN" 


Tucumán, la primera ópera del entonces muy joven compositor argentino Felipe 
Boero, fue estrenada en el Teatro Colón el 2 de junio de 1918, con la dirección de Gino 
Marinuzzi, y con los cantantes Mariano Stabile, Hina Spani, Pedro Bollo Marin y Marcelo 
Urízar en los roles principales. 


IL 


PRESENTACION DE CANTANTES 


Como Carmen, debutó en el Colón Gabriela Besanzoni. A la vera de esta famosa 
cantante, estuvo, como Don José, el tenor Aureliano Pertile (ver 1913), que cantaba la primera 
de sus cuatro temporadasen esa sala. Otro distinguido debutante fue el barítono Mariano Stabile. 


LOS ESTRENOS EN LOS CONCIERTOS 


En 1918 se registró el estreno de tres obras sinfónicas de autores argentinos: el 
Concierto para piano y orquesta, de Emesto Drangosch; y la primera y la segunda sinfonías de Alberto 
Williams. También tuvieron su primera audición en Buenos Aires, Noches en los jardines de 
España, de Manuel De Falla, y Concierto para violoncelo y orquesta y Escenas Campesinas, de 
Humberto Allende. 


1919 


ESCUELAS MUNICIPALES DE MUSICA, 
HOY CONSERVATORIO MANUEL DE FALLA 


En fecha 21 de noviembre de 1919, por Ordenanza 2471/19, la Municipalidad de 
Buenos Aires creó, a iniciativa del maestro Antonio Malvagni, director-fundador de la 
Banda Sinfónica Municipal (ver 1910), las Escuelas Municipales de Música, a las que se 
llamó Escuelas Populares, que fueron ubicadas en distintas zonas de la ciudad, aunque 
después, en 1925, fueron concentradas en un único establecimiento. Las Escuelas Municipales 
de Música, que tenían, básicamente, la finalidad de proveer elementos para la Banda 
Municipal, fueron puestas bajo la dirección del profesor Enrique Fantoni. 

En 1927/1928,los maestros Athos Palma y Floro Ugarte, en calidad de interventores, 
y con la colaboración del propio profesor Fantoni, dieron el primerpaso hacia la organización 
definitiva de las Escuelas Municipales de Música, modificando sus reglamentos y transformando 
y ampliando sus planes de estudios a los que se incorporaron gran número de materias 
musicales, las cátedras de Historia de la Música y de Pedagogia general y musical. 

De resultas de dicha organización, las Escuelas fueron promovidas a la condición de 
Conservatorio Municipal de Música, denominación que ostenta desdeentonces, siendodesignado 
director del nuevo instituto el organista y profesor Luis V. Ochoa, quien retuvo el cargo 
durante largos años. Anotemos que para entonces (desde 1924) había sido ya creado en 
Buenos Aires el Conservatorio Nacional de Música. 

En su dilatada trayectoria, el Conservatorio Municipal de Música, que desde 1946 
lleva el nombre de Manuel de Falla, ha creado planes de estudio cada vez más ambiciosos, 
sumando a los mismos nuevas materias y creando, durante la dirección de Pascual Quarantino, 
las carreras de Composición, Dirección orquestal y Dirección coral, y organizando cursos de 
interpretación vocal e instrumental, canto gregoriano, electroacústica, etc. al par que no ha 
descuidado la organización de distintas manifestaciones académicas. 

En su momento, actuó públicamente una orquesta formada por profesores y 
egresados y alumnos del Conservatorio, que funcionaba como una clase de conjunto 


orquestal. 
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SOCIEDAD DE CONCIERTOS SINFONICOS 


En 1919 hace su aparición en la vida musical de Buenos Aires la Sociedad de Conciertos 
Sinfónicos, la cual, como un anticipo de la altura de sus propósitos, designa como director al 
maestro argentino Franco Paolantonio, ya ventajosamente apreciado por su actuación en 
varias temporadas líricas del Teatro Colón. 

Muchos deben de haber sido los obstáculos que se opusieron a la labor que había 
proyectado la Sociedad, porque luego de algunas actividades, pasó a formar parte de la 
extensa lista que hasta hoy componen las iniciativas frustradas en el campo de la música, 
tanto en materia de sociedades musicales como de conjuntos instrumentales y vocales. 


EL CUARTETO DE CUERDAS SANTA CECILIA 


Ferruccio Cattelani, infatigable pionero de la vida musical del viejo Buenos Aires, 
crea en 1919 un nuevo conjunto de cámara que de inmediato inicia una sostenida actividad. 
Se trata del Cuarteto Santa Cecilia, formado por él mismo y Fernando Vitulli, violines; Bruno 
Bandini, viola, y Alberto Schiuma, violoncelo. 

En 1917 había existido un Cuarteto del mismo nombre, integrado por Remo 
Bolognini e Isidoro Schweitzer, violines; Ricardo Bonfiglioli, viola, y Luis Walter Pratesi, 
violoncelo. 


EDOUARD RISLER 


Edouard Joseph Risler (en arte, simplemente Edouard Risler), fue un pianista de 
primer orden. Nacido en Baden-Baden, Alemania, de padre alsaciano y madre alemana, se 
consideró a sí mismo un artista francés. A Francia le debió los comienzos de su formación 
musical que luego continuó en Alemania, y en Francia, donde siempre residió, inició su 
brillante carrera como concertista. Consagrado desde muy joven a la enseñanza, fue profesor 
del Conservatorio de Paris. Además, trabajó junto al eminente director austríaco Félix 
Mottl, quien lo llevó a Bayreuth como pianista preparador. Fue Risler, precisamente, el que 
sugirió a Alfred Cortot su viaje a Bayreuth, donde ambos participaron en la misma tarea. 

Risler fue un estudioso que profundizó en las obras de su repertorio convirtiéndose 
en un intérprete ejemplar de Bach, Beethoven y Chopin, pero cultivaba también otras 
vertientes de la literatura pianística. En Paris obtuvo notable éxito con la ejecución de El 
Clave Temperado, de Bach, así como en la ejecución integral de la obra de Chopin y de las 
treinta y dos Sonatas de Beethoven. Tuvo a su cargo el estreno de numerosas obras de sus 
contemporáneos quienes a su vez, escribieron obras para él. 

En Buenos Aires, Risler actuó en tres temporadas, 1919, 1920 y 1922. Debutó el 12 
de setiembre de 1919 en el Teatro Odeón, con un programa que reunió las Sonatas 26 y op. 
53 de Beethoven, las Escenas infantiles de Schumann y páginas de Debussy, Granados, 
Weber y Liszt. 

"Desde que dió comienzo el concierto -expresó un crítico- la exactitud, la 


severidad, la proporción justa y acabada de su interpretación, lo impusieron definitivamente en el 
juicio del auditorio." 
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Además del ciclo de recitales del Odeón, Risler actuó en el Teatro Colón como 
solista en los Conciertos para piano y orquesta 3,4 y 5 de Beethoven, con la orquesta del 
Teatro, dirigida por Eduardo Fornarini en un acto organizado por la Sociedad Argentina de 
Música de Cámara y Sinfónica. 

El 12 de julio de 1920, Risler, de nuevo en Buenos Aires, inició un ciclo de nueve 
recitales en el Teatro San Martin. La crítica musical abundó en grandes elogios. En una 
columna de crítica, se leía lo siguiente: 

"El concepto artístico de Risler, se revela con los signos de una seriedad y una 
evaluación poco común, pues que muestra un criterio de autoridad en su arte, un propósito de alta 
cultura, la intención de realizar por medio de sus audiciones, un trabajo demostrativo ordenado y de 
conjunto, que sea al mismo tiempo de demostración y de estudio... .Ofrece un Beethoven de una altura 
inmarcesible." 


Ese mismo año, se presenta con Arthur Rubinstein en dos conciertos a dos pianos 
que se realizan sucesivamente en los teatros Coliseo y Colón; acompaña a Ninon Vallin en 
un recital de "lieder" y a Gaspar Cassado, en un recital único de Sonatas para violoncelo y 
piano. 

En 1922, año de su última presentación en Buenos Aires, desarrolla una intensa 
actividad. Fue en esta última gira sudamericana cuando, en conmemoración del centenario 
de la Sonata op. 111 de Beethoven, ofreció en ocho sesiones, la versión integral de las 
Sonatas de Beethoven con los auspicios de la Asociación Wagneriana. El mismo año, se 
presentó en el Teatro Colón para actuar en calidad de solista del Concierto en Re de Bach 
y de la Fantasía Húngara de Liszt, con la Orquesta Filarmónica de Viena, dirigida por Félix 
Weingartner. A esta actividad cumplida por el gran pianista en su última visita a Buenos 
Aires, deben sumarse cuatro recitales que ofreció en el Teatro Avenida, durante el mes de 
julio. 


JUAN MANEN 


Un músico notable y múltiple fue Juan Manen. Estudió simultáneamente el piano 
y el violin y fue precoz concertista de ambos instrumentos. Fue también director de orquesta 
y compositor. Como creador, su producción fue abundante y variada, pues comprendió 
óperas, ballets, conciertos con orquesta para piano y para violin, sinfonías, páginas corales 
y composiciones varias para instrumentos solistas y grupos de cámara, realizando, además, 
numerosas transcripciones y adaptaciones. 

Fue crítico y ensayista y escribió trabajos autobiográficos. 

Juan Manen actuó en Buenos Aires por primera vez en 1893. Tenía entonces diez 
años de edad. Se presentó el 26 de agosto de ese año en el desaparecido teatro Onrubia 
(llamado luego, sucesivamente, Victoria y Maravillas), que estaba situado en la intersección 
de las calles Victoria (hoy Hipólito Yrigoyen) y San José, y que había sido inaugurado pocos 
años antes. "La Prensa" del 25 de agosto anunciaba así esa presentación: 

"Concierto Manen. Mañana se presentará el niño Juanito Manen, notable 
concertista de violin, en el Teatro Onrubia, y del que hicieron grandes elogios todos cuantos tuvieron 
ocasión de oirle en el Centro Catalán. 


Entre las piezas del programa que estarán a su cargo, se encuentran las más escogidas de su 
vasto repertorio: la Fantasía Militar; la Abuelita, que fue tan aplaudida cuando la ejecutó Brindis de 
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Salas (1); los Aires Bohemios, de Sarasate, y otras. Lo acompañará al piano, su padre. Una orquesta 
dirigida por el señor Ortiz de San Pelayo, tocará la Sinfonia de la Dame Blanche, La dame des Feuilles, 


la Reverie de Schumann, el Minué de Bolzoni, y la Obertura de Tancredo". 


El 19 de agosto, -según se informa en la nota precedente- Juanito Manen había 
actuado en el teatro del Centro Catalán, situado en la Casa de España, que estaba situada en 
la calle Chacabuco, entre las de Independencia y Estados Unidos, en un concierto vocal e 
instrumental, en el que también actuaban el compositor y pianista argentino Julián Aguirre, 
la cantante Isabel Escalante, y, como director de orquesta, Félix Ortiz y San Pelayo (2). Las 
obras ejecutadas por Juanito Manen fueron las siguientes: Concierto de Bertot; Incoerenze 
musicali (cuerda sola), de Ortiz; Souvenir de Paris, vals de concierto de Favelli, y Aires 
Bohemios, de Sarasate. En este concierto, el niño violinista tomó por primera vez la batuta 
para dirigir la orquesta en el "Pizzicato", de "Sylvia", de Delibes. 

A este acto se refieren los biógrafos de Manen cuando coinciden en que el artista 
catalán debutó como director de orquesta en la Argentina. 

Al día siguiente a esta presentación en el seno de la colectividad catalana, se refirió 
“La Prensa": 


"La gran atracción del concierto de anoche fue, pues, el niño prodigio Juanito 
Manen, cuyas cualidades poco comunes en el manejo del violin merecieron entusiastas y repetidos 
aplausos. El público que lo escuchó anoche, comprendió que tenía delante de sí una verdadera 
notabilidad, un violinista que, todavía en la niñez, maneja el arco con una destreza, seguridad y 
sentimiento sorprendentes”. 


Juan Manen volvió a Buenos Airesen 1919, esto es, a los treinta y seis años de edad. 

Se presentó en el Teatro Odeón el 23 de junio, con la colaboración de la pianista Pura Lago. 
Su actuación mereció grandes elogios, de los que el siguiente constituye un buen ejemplo: 
"Formidable técnica. Oirle en el Canto del Ruiseñor, de Sarasate; "La Abeja", de 


Schubert; "I Palpiti", de Paganini, es quedar maravillado de tanta perfección, tanta limpieza. El 
intérprete evidencia un temperamento clásico (Gastón Talamón, en la Revista "Nosotros"). 


Como se acostumbraba en esa época, Manen permaneció largo tiempo en Buenos 
Aires, dando fe de ello el hecho de que el 21 de noviembre y el 1? de diciembre ofrecía en el 
Salón La Argentina sendos recitales para la Asociación Wagneriana. 

Juan Manen realizó su última visita a esta ciudad en 1928, presentándose en el ciclo 
de conciertos de la Asociación Wagneriana. 


"Con un solo concierto -comentó el crítico Ernesto de la Guardia- reapareció en 
la Wagneriana el gran violinista Manen, prototipo del violinista clásico. Su fina y perfecta técnica, la 
severidad y nobleza de su línea, el puro estilo de la interpretación, hacen de Manen un artista selecto. 


Manen renovó el éxito logrado aquí hace varios años." 


(1) Claudio José Domingo Brindis de Salas, famoso violinista cubano, deslumbrante virtuoso de ese 
instrumento, que vino por primera vez a Buenos Aires, en 1889, presentándose en el flamante Teatro 
Onrubia. Murió en esta ciudad en 1911. 


(2) Félix Ortiz y San Pelayo, compositor y director de orquesta español, radicado en la Argentina en 


1879. En 1900 estrenó en el Teatro Onrubia su Ópera vasca "Artzai Mutilla". 
Falleció en Buenos Aires en 1940. 
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LA SOCIEDAD ITALIANA DE CONCIERTOS 


En más de cuarenta años de residencia en el país, el nombre de Ferruccio Cattelani 
estuvo vinculado a cuanta iniciativa en pro de la divulgación de la música se haya desarrollado 
en Buenos Aires. La música sinfónica, la música de cámara, el teatro lírico, supieron de su 
esforzada y fructífera contribución, que se extendió incluso más allá de los límites de la ciudad. 
La Sociedad Italiana de Conciertos, que se fijó como propósito difundir la creación musical 
italiana, sinfónica y de cámara, antigua y moderna se constituyó también a instancias de 
Cattelani, que fue su director artístico. El concierto inaugural de la nueva Sociedad se llevó 
a efecto en el Teatro Colón el 17 de mayo de 1919, con la dirección del propio Cattelani. Este 
fue el programa: Obertura de Guillermo Tell, de Rossini; Sinfonía en Re op. 16 de Giovanni 
Sgambatti (primera audición); Obertura de Le baruffe Chiozzotte", de Leone Sinigaglia 
(primera audición); El Mar, de Debussy (primera audición); Campera, de las Escenas 
Argentinas, de López Buchardo (primera audición); Baga Yaga op. 56, de Liadov, y Preludio 
de Espartaco, de Pietro Platania. 

La actividad de la Sociedad Italiana de Conciertos en la que intervenían un 
Cuarteto de cuerdas formado por Ferruccio Cattelani y Luis D'Elia, violines; Bruno Bandini, 
viola, y José Maria Castro, violoncelo, y numerosos artistas invitados, era tan interesante 
como ambiciosa. El 26 de octubre de 1919, Cattelani presentó en calidad de estreno el 
intermedio "La serva padrona", de Pergolesi; el 10 de mayo de 1920, la primera ejecución en 
Buenos Aires de "L“Orfeo", de Monteverdi-Orefice; el 26 de abril del mismo año, la primera 
ejecución argentina de "Las fuentes de Roma", de Respighi; el 17 de abril de 1924, una obra 
renacentista, la "Rappresentazione de Anima e di Corpo", de Emilio de Cavalieri, e 
innumerables obras sinfónicas, camerísticas, instrumentales y vocales, antiguas y modernas; 
de la creación musical de Italia, pero también música de otros países y de nuestros 
compositores. 


DOS OPERAS DE AUTORES 
ARGENTINOS EN EL COLON 


Los Héroes, estrenada en el Teatro Colón el 23 de agosto de 1919, había sido 
encargada a Arturo Berutti (ver 1902 y 1908) para los actos conmemorativos del Centenario 
de la Revolución de Mayo. Compuesta, pues, en 1910 y demorado nueve años su estreno, sólo 
obtuvo dos representaciones. Obra de circunstancias carente de esencia lírica, la crítica 
consideró que resultaba más apropiada para el teatro y que respondía a nobles intenciones, 
aunque la realización no siempre las alcanzara. 

Dirigió este estreno Tullio Serafin y entre sus intérpretes en el palco escénico, se 
contaron: Ester Mazzoleni, Rinaldo Grassi, María Labbia y Matilde Blanco Sadun. 

Apenas una semana más tarde, el 2 de setiembre, Tullio Serafin dirigió otra Ópera 
de autor argentino: Petronio, de Constantino Gaito, con la que este destacado músico encara 
las grandes formas del teatro lírico. Cantaron, entre muchosotros, esta nueva Ópera nacional, 
Angelo Pintucci, Maria Labbia, e Ida Canasi. 


SA 


NOTABLES CANTANTES LIRICOS 


Admirada y amada por los aficionadosal teatro lírico de Buenos Aires, fue la soprano 
Claudia Muzio, quien hizo este año de 1919 su debut en el Teatro Colón en el que actuaría, 
hasta 1934, en once temporadas. Otro grande de la ópera, Benamino Gigli, debutó también 
en el Colón (en 1920 y 1921 cantaría también en el Teatro Coliseo) y estaría presente en el 
máximo coliseo argentino, en siete temporadas más. 
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DE 1920 A 1929 


1920 


RICHARD STRAUSS Y FELIX WEINGARTNER 
EN BUENOS AIRES 


Dos eminentes personalidades de la Música coincidieron en 1920 en su primera 
visita a Buenos Aires: Richard Strauss y Félix Weingartner. El primero, compositor insigne y 
director de orquesta de gran clase, dirigió dieciseis conciertos sinfónicos en el Teatro Colón, 
en el curso de los cuales dió a conocer sus poemas sinfónicos: Así hablaba Zaratustra, Vida de 
Héroe, Sinfonía Doméstica, Don Juan y la Sinfonia Alpina. 

Además de esta intensa actuación, Richard Strauss participó en otras manifestaciones 
musicales, que incluyeron un recital de la soprano Ninon Vallin, realizado en la Asociación 
Wagneriana, en el que la notable intérprete francesa, cantó "lieder" de Strauss, con el autor 
al piano. También se unió Richard Strauss a los músicos locales Astor Bolognini, Edgardo 
Gambuzzi y Adolfo Morpurgo, para la ejecución de su Cuarteto para arcos y piano. 

Por su parte, Félix Weingartner, también prolífico compositor, contratado por la 
empresa del Teatro Coliseo, dirigió en la temporada lírica de dicha sala, varias óperas, entre 
ellas "Carmen" y "Parsifal". Luego, en el Teatro Colón, dirigió un concierto a beneficio de 
los niños pobres de Viena, con dos sinfonías de Beethoven, la Quinta y la Novena, esta última 
con el Coro de Singakademie y Anita Giacomucci, Anna Gramegna, Luigi Nardi y Giorgio 
Cirino como solistas. 

El 29 de setiembre, Weingartner fue objeto de un homenaje de la Asociación 
Wagneriana, que se realizó en el Salón La Argentina, y en el que fueron ejecutadas varias 
obras de cámara suyas. También participó en este concierto la esposa del artista, la mezzo 
soprano Lucille Marcel, quien falleció al año siguiente en Viena. Ambos artistas regresarían 
poco tiempo después a Buenos Aires, Weingartneren 1922 y Straussen 1923, conla Orquesta 
Filarmónica de Viena (véase). 


RICARDO VIÑES 


Entre los grandes pianistas que llegaron a Buenos Aires en la década de los años 20s, 
Ricardo Viñes ocupa un lugar especial. No fue uno más entre ellos, porque siendo él mismo 
un virtuoso del instrumento y un intérprete de alcurnia, prefirió transitar por un duro y 
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solitario camino que fue el de rescatar para la historia la música de su tiempo, por la que sus 
pares no parecían interesarse. 

Había muchos y magníficos intérpretes de los clásicos, de Beethoven y de los 
románticos, pero cuántos virtuosos incluían en los programas de sus conciertos las obras de 
la escuela moderna que había nacido con tremenda fuerza? 

Ricardo Viñes puso desde muy joven sus notables dones pianísticos al servicio de la 
entonces nueva música, muchas de cuyas expresiones serían consideradas con el tiempo 
verdaderos clásicos . De su madre, que era música, Viñes tomó la profesión. 

De su padre, abogado, heredó, seguramente, esa actitud de servicio con que encaró 
tempranamente su carrera artística. 

Egresado de los Conservatorios de Barcelona y de Paris -primer premio de este 
último-, en 1905, asume, en un ciclo de cuatro conciertos, la tarea de historiar la evolución 
de la música para teclado, desde Cabezón hasta Debussy. Su amistad con Ravel, de quien fue 
condiscípulo en el Conservatorio y su más relevante intérprete, tiene características 
especiales. Es Viñes quien descubre a Ravel los poemas que el genial compositor considerará 
luego para sus obras vocales. Músico,investigador, poeta y crítico, Viñes ocupa en Paris, 
donde reside, una posición espectable. Es el intérprete de Ravel, de Debussy , de Satie y de 
Roussel, de Falla, Turina, Granados y Albéniz y más tarde lo será también de las nuevas 
camadas de compositores de Francia, como Auric, Poulenc, Honegger y Messiaen, y de toda 
Europa. 

Su colaboración fue requerida por los mayores compositores, que le dedicaban sus 
obras. Los músicos españoles que llegaban a Paris, encontraban en él un consejero insustituible. 

Su consagración a la música de su tiempo, no impidió a Viñes ser un erudito 
intérprete de los clavecinistas españoles, ingleses y franceses y, lo que es más, un lúcido 
traductor de los románticos, a los que, por lo regular, introduce en sus programas. 

Cuando Ricardo Viñes llega a Buenos Aires por primera vez, tiene cuarenta y cinco 
maduros años y ya se advierte en su primera temporada que establecería una prolongada 
vinculación con la vida musical de la ciudad que acaba de descubrir. Era para él, como un 
campo virgen que se proponía conquistar para la causa de la música moderna. 

Viñes inicia el 24 de agosto de 1920 en el Teatro Odeón una serie de siete recitales, 
en cuyos programas se alternan los clásicos de la música con los menos conocidos de siglos 
anteriores y de los contemporáneos como Séverac, Musorgsky, Satie, Turina, Falla, Albéniz, 
Schmitt, Donosti, etc. Tampoco faltan los clavecinistas franceses e ingleses de los siglos XVI 
y XVIL 


"Pudo apreciarse en su primer concierto un temperamento musical extraordinario, 
de técnica trabajada y valiosa, de exquisito espíritu y, más que nada, de sólido estudio y vasta 
ilustración". 

Con referencia a las caracterísitcas del programa -agrega el crítico de "La 
Nación": 

"Su concierto era como una revisión característica de la literatura del piano a 
través de toda la historia del arte. Frente al mismo, Ricardo Viñes demostró una sorprendente 
versación y conocimiento de su arte". 


Viñes regresa en 1924 para interveniren varios ciclos de conciertos, principalmente 


en "Diapasón" y en Amigos del Arte, que iniciaba ese año sus actividades artísticas. En la 
columna de "Nosotros", podía leerse: 
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"El genial Ricardo Viñes está dando en Diapasón una serie de audiciones de 
enorme interés musical y artístico...Grande y noble apóstol de la música moderna!". 

En sus nuevas presentaciones, en 1930, 1931 y 1934, da a conocer gran cantidad de 
obras nuevas en Diapasón, Amigos del Arte y la Asociación Wagneriana. También actúa en 
el Teatro Colón en los conciertos que dirige Juan José Castro. En 1930 se le escucha como 
solista del Concierto para piano y orquesta de Rimsky Korsakov (primera audición) y en 
Noches en los Jardines de España, de Manuel De Falla, que Viñes estrenara en 1915 y que 
le fuera dedicado por el autor. En 1931, actúa como solista de la Rapsodia Española, de 
Albéniz-Enesco, y en "Les Djinns", de César Franck, ambas obras en primera audición. 

Nuestro movimiento musical le debe a Ricardo Viñes el haberle revelado un 
universo musical al que estabamos por completo ajenos, y también el no haber sido 
indiferentes a la obra de nuestros compositores, algunas de cuyas más caracterizadas 
manifestaciones, difundió más allá de nuestras fronteras. 

El y Jane Bathori, que coincidieron más de una vez en Buenos Aires, tienen mucho 
en comun en relación con el aporte que efectuaron a la evolución de nuestro medio musical. 
En este sentido, a sus nombres debemos agregar el de Ernest Ansermet, de enorme 
gravitación en el desarrollo del movimiento sinfónico de la ciudad. 

A dos años de su primera actuación en Buenos Aires, Ricardo Viñes dió en Paris un 
testimonio de su identificación con el medio musical de la ciudad de la que sería ilustre 
huésped en varias temporadas, al presentar en un concierto de música moderna -el 10 de abril 
de 1922- obras de los compositores argentinos Alberto Williams, Julián Aguirre, Pascual De 
Rogatis, José Gil, Armando Chimenti, Juan José Castro, Vicente Forte y Celestino Piaggio. 


CARLOS PESSINA, MUSICO 


Un músico de imborrable recordación fue Carlos Pessina. Nació para ser violinista, 
dijo uno de sus biógrafos, aunque tal vez sería más apropiado decir que nació violinista. A los 
veinte años, ya era alguien en la vida musical de Buenos Aires, su ciudad. Le bastaron pocos 
años para convertirse en una de las principales figuras de la música de cámara. 

En 1922, forma parte del Trio que completaban dos grandes instrumentistas, Rafael 
González y Ramon Vilaclara. Inmediatamente surge el Cuarteto de Cuerdas de la Asociación 
Wagneriana -cronológicamente, el segundo de la Asociación- que forma con Pedro F. 
Napolitano, Edgardo Gambuzzi y Adolfo Morpurgo, y luego, con su hermano Osvaldo, en 
reemplazo de Napolitano. Con la primera formación ofrece, por primera vezen Buenos Aires, 
la integral de los Cuartetos de Cuerdas de Beethoven en el Salón La Argentina, para la 
Wagneriana, ciclo que repetirá en 1927, en oportunidad de cumplirse el centenario de 
Beethoven. Luego, el Cuarteto se independiza y asume el nombre de Cuarteto Pessina, que 
mas tarde formará con su hermano Osvaldo, con Cayetano Molo, viola, y Luis Walter Pratesi, 
violoncelo. 

Desde 1925, Pessina es "concertino" de la Orquesta Estable del Teatro Colón. 

Esta pesada actividad no le impidió actuar repetidamente como solista y, sobre todo, 
no lo obligó a abandonar a su gran amor, la música de cámara, a la que se entregó tanto por 
obligación profesional como por puro placer. 

Los más grandes directores del mundo que desfilaron por el podio de la Orquesta 
Estable del Colón, confesaron su admiración por este notable violinista, dueño de un 
bellísimo sonido, que no ha tenido reemplazo, de una afinación infalible y de unimparsentido 
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Carlos Pessina 


Gaspar Cassado 


Andrés Segovia Wilhelm Backhaus 


de responsabilidad como "leader" de la orquesta, en la acepción técnica y ética del concepto. 
Losupieron Toscanini, Busch, Kleiber, Klemperer, Panizza, Castro, Serafin, Wolff, Furtwángler, 
Karajan y muchas otras grandes batutas. 

"Si Carlos Pessina se hubiera consagrado exclusivamente a su tarea de primer violin 
"concertino” de la Orquesta del Colón, su nombre no habría sido por ello menos conocido 
ni menos respetado. Confinado en el foso orquestal del Teatro, los oyentes de Buenos Aires 
sabían muy bien quién era Pessina, cuánto valía Pessina y de cuánta admiración Pessina era 
merecedor”, escribimos en la hora de su muerte. 

Realizó algunas giras al exterior, incluso con su Cuarteto. La gira europea de 1939 
le deparó justas satisfacciones, entre ellas, la de que Fritz Busch y Gianandrea Gavazzeni 
colaboraran con él desde el piano. 

También se dedicó a la enseñanza. Uno de sus alumnos, Eduardo Mampaey, llegó a 
ocupar el atril de primer violin "leader" de la Orquesta Filarmónica de Hamburgo. 

Carlos Pessina fue una gran músico y un gran hombre, modesto, justo, bondadoso, 


afable. 
EL PIANISTA IGNAZ FRIEDMAN 


Ignaz Friedman, el pianista y compositor polaco que actuó en varias temporadas en 
Buenos Aires, a partir de su presentación el 4 de junio de 1920 en el Teatro Odeón, fue entre 
nosotros, como lo era en Europa, un pianista de éxito, y ello sin olvidar que en esta ciudad 
coincidió con colegas de la talla de Rubinstein, Risler, Backhaus, Arrau y Viñes. El oyente 
porteño se consideró de presencia obligada en cada una de las presentaciones de Friedman, 
cuya carrera internacional, muy prolongada y activa, comprendió alrededor de tres mil 
conciertos públicos. También actuó como sonatista con otros grandes instrumentistas, 
recordándose que en 1927 se unió con Bronislav Hubermann y Pablo Casals para la ejecución, 
en Viena, de los Trios de Beethoven, con ocasión de conmemorarse el centenario de la 
muerte del autor. 

En su concierto de presentación en Buenos Aires, Friedman desarrolló un programa 
formado por composiciones de Gluck, Hummel, Mozart, los Estudios Sinfónicosde Schumann, 
seis piezas de Chopin y composiciones de Scriabin, Liszt y propias. 

La columna musical de "La Nación", dijo de él: 

"Corrección de técnica realmente superior, como un maestro ante un curso 
especial de mecanismo. Admirable flexibilidad de su técnica; riqueza sonora junto con una claridad 


perfecta y, mas que todo, el ambiente de exquisita poesía con que envuelve cada frase, expresándola, 
detallándola, insinuándola hondamente por medio de acentos vigorosos o de rallentandos. Virtuoso 


que domina el instrumento.” 
Por su parte, el crítico Gastón O. Talamón, escribió en "Nosotros", a propósito de 
otro concierto el pianista polaco: 
"Poeta del piano, detallista exquisito pero de gran fuerza y vigor, cuando la obra 
lo requiere. No es un colorista; por ello sus versiones de Debussy, no son interesantes." 


Friedman desarrolló, en cada visita a Buenos Aires, una variada actividad que lo 
llevó a actuar para casi todas las asociaciones musicales de la ciudad, principalmente, la 
Asociación Wagneriana, donde tuvo notable éxito con un Programa Chopin. 

Para la misma Asociación se unió con el violoncelista Gaspar Cassado en un 
programa de Sonatas para violoncelo y piano. En 1921, además de los recitales de rigor, se 
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presentó con el Cuarteto Wendling en el Teatro Cervantes, a poco de ser éste inaugurado. 

El Cuarteto solo ejecutó el Cuarteto op. 18 N%4 de Beethoven; luego, en unión con 
Friedman, el Cuarteto con piano op. 26 de Brahms y el Quinteto op. 81 de Dvorak. 

En la misma sala, Friedman acompañó a Ninon Vallin en un recital en el que la 
célebre cantante francesa fue intérprete del ciclo "Dichterliebe", de Schumann, y 'lieder" de 
Wolf, Duparc, Debussy y Richard Strauss. 

lgnaz Friedman vino a Buenos Aires por última vez, en 1930. 


GASPAR CASSADO 


Si bien comenzó su preparación musical con su padre, Joaquin Cassado Valls, y se 
inició en el violoncelo con el profesor Dionisio March, en el Conservatorio de Barcelona, 
Gaspar Cassado, que gracias a una bolsa de estudios se trasladó a Paris para estudiar con Pablo 
Casals, debe a éste no solamente la perfecta técnica de su instrumento, sino también la 
formación de su personalidad musical. Fue uno de los mejores discípulos de Casals que fue 
admirador de sus notables cualidades. 

Muy joven inició Cassado su carrera como concertista. A Buenos Aires vino la 
primera vez en 1920, ofreciendo su primer concierto, en el Teatro Odeón, el 28 de julio. En 
esa ocasión formuló el siguiente programa: Sonata de Boccherini y Variaciones sobre un 
tema de Mozart, de Beethoven, sobre las cuales reposó el mayor peso del programa, y ocho 
piezas sueltas de diversos autores. Lo secundó el pianista español José Maria Franco. La 
columna de crítica de "La Nación", comentaba de este modo la presentación del violoncelista 
catalán: 


"Un sonido delicadísimo, una técnica de sorprendente limpieza y, de modo 
especial, un criterio noble de la interpretación, cautivaron desde el comienzo a los oyentes, 
destacando principalmente sus cualidades de exquisita poesía y de severidad en la ejecución, sin 
alardes de genialidad tan fáciles en el instrumento, sin pretensiones de excesivo virtuosismo tan 
comun en los concertistas". 


Además de los recitales en el Odeón, Gaspar Cassado se presentó en varias 
asociaciones musicales de la ciudad, entre ellas, la Wagneriana, en una de cuyas sesiones, con 
el pianista Ignaz Friedman, ofrecieron una audición de Sonatas para violoncelo: la opus 69 
de Beethoven, la opus 99 de Brahms, y la opus 6, de Strauss. Antes, había realizado para la 
misma Asociación un recital solo. 

El mismo año, como se comenta en este mismo capítulo, actuó en el Teatro Colón, 
con Ricardo Viñes y Aaron Klasse. Entre sus actividades del mismo año, se cuenta una 
audición de Sonatas con el célebre pianista Edouard Risler. 

Cassado regresó a Buenos Aires en el mes de junio, de 1948. Se le escuchó en dos 
recitales que se efectuaron en el Teatro Colón. 

"El insigne artista -comentó el crítico Ricardo Turró en las páginas de "Buenos 
Aires Musical”-, ha vuelto al país tras una prolongada ausencia, en cuyo transcurso ha pulido y 
clarificado en forma tal su poderosa personalidad artística, que ha pasado a ser uno de los cuatro ocinco 
exponentes más calificados de su cuerda en la hora actual". 

En otras audiciones, pudo apreciarse también la transparencia de su admirable 
mecanismo, la belleza del color y la calidad musical de su aristocrático fraseo. 

Cassado -compositor ha escrito numerosas páginas para su instrumento, realizando 
también decenas de transcripciones de otras obras. 
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En Siena ejerció la docencia durante largos años. Ha actuado junto a famosos 
profesionales, como Rubinstein, Harold Bauer, Szigeti, Hubermann e Iturbi, y formó un trio 
con Yehudi Menuhin y Louis Kentner. 


ANDRES SEGOVIA 


El mismo día en que el pianista polaco Ignaz Friedman hacía su debut en el Teatro 
Odeón, se presentaba en el salón La Argentina el joven guitarrista español Andrés Segovia, 
siguiendo las huellas de Pujol, Sainz de la Maza y Llobet. Tenía veintiseis años y hacía siete 
que había iniciado en su país una carrera que estaba llamada a ser la más brillante y la más 
dilatada que hubiera tenido guitarrista alguno. 

Por lo que pudiera tener de valor histórico digno de ser preservado, reproducimos 
integramente el programa del concierto de presentación de Segovia en Buenos Aires, el 4 de 
junio de 1920. Era como sigue: Allegretto, Estudio y variaciones sobre un tema de Mozart, 
de Sor; Minué, de Tárrega; Serenata, de Malats; Allegro, de Coste; Andante, de Mozart; 
Preludio y Mazurca, de Chopin; Romanza y Canzoneta, de Mendelssohn; Canción popular 
catalana, de Llobet; Danza, de Granados, y Granada y Preludio Español, de Albéniz. 

El crítico musical de "La Nación", reseñó así su impresión sobre el músico debu- 
tante: 

"Jovensevillano, apenas salido de la adolescencia, puede considerarse un maestro. 
Sonoridad llena y rotunda, de claridad sorprendente, de mecanismo seguro, sus interpretaciones de 
los trozos más célebres provocaron largas muestras de aprobación". 


En su primera temporada, Segovia permaneció largo tiempo en Buenos Aires 
ofreciendo gran número de recitales que eran de más en más concurridos. Además de los 
recitalesen La Argentina, realizó una nueva serie enel Teatro Odeón. Una prueba del interés 
y el afecto que siempre le ha inspirado nuestro medio artístico, la da el hecho de que el insigne 
artista ha actuado en Buenos Aires y en el interior de la república en casi veinte temporadas. 

El público argentino, que ha seguido de cerca la carrera de Segovia, le ha retribuído 
esos sentimientos, ofreciéndole en cada una de sus visitas renovados testimonios de 
admiración. 

Cuando después de su segunda actuación en Argentina, al año siguiente de su debut, 
retornó a Buenos Aires después de siete años de ausencia, ya en el pináculo de la fama, 
escribió el crítico Ernesto de la Guardia: 

"Ha reaparecido ante nuestro público, después de haber conquistado celebridad 
mundial, el poeta de la guitarra, Andrés Segovia. En efecto, Segovia no es solamente un guitarrista 
eminente, que obtiene del íntimo y delicado instrumento sonidos y efectos insospechados. Además de 
este aspecto técnico, tan notable e interesante, se encuentra en el artista ese temperamento característico 
de su personalidad musical tan atrayente y simpática. Andrés Segovia es un músico de exquisita 
sensibilidad que infunde con su arte gran poesía a la guitarra". 


Lo demás, es historia más reciente. Historia que en gran parte nos ha sido dado 
conocer directamente a través de reiteradas actuaciones del gran artista entre nosotros. 

Hablar de la maestría técnica, de la musicalidad superior, de la sensibilidad artística 
y el arte interpretativo de quien ha ejercido el reinado absoluto entre los cultores del 
instrumento, nos parecía pueril cada vez que escuchamos a Segovia y nos aguarda el deber de 
escribir nuestra opinión. Qué decir,pues, de Segovia, más que tratar de reflejar la emoción 
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estética que nos había embargado en cada ocasión? Qué podíamos esperar ya del gran artista 
que no fuera esa emoción, no repetida sino renovada porque cada concierto es un hecho 
artístico nuevo, aún con el mismo intérprete y con la misma obra. Muchas de esas emociones 
le debe el oyente argentino a Andrés Segovia, y por ello grande es la gratitud que debe 
guardarle. Muchos han sido los grandes compositores -digamos para finalizar- que han escrito 
para Segovia y no pocas, entre ellas, las que Segovia ha dado a conocer en Buenos Aires. 


EL VIOLINISTA VASA PRIHODA 


Las bellas cualidades musicales y el talento de éste notable violinista bohemio no 
pasaron inadvertidas a Arturo Toscanini quien rápidamente intuyó el brillante futuro que 
aguardaba al joven concertista y le ayudó a abrirse camino. 

Guido Podrecca, el crítico italiamo del diario "Popolo d'Italia", recordaba la 
impresión que le había producido "ese jovencito de aspecto tímido, de movimientos 
distinguidos pero ligeramente turbado" mientras daba en un recital una lección de música 
y de violinismo trascendental. 

A Buenos Aires llegó el violinista checoslovaco en 1920, es decir, cuando tenía 
veinte años de edad y no había iniciado todavía -ello había de ocurrir al siguiente año- su gran 
carrera internacional en los mayores centros musicales de los Estados Unidos y Europa. 

Dió aquí siete recitales en el Teatro Colón a partir del 30 de julio, asombrando por 
la calidad de sus ejecuciones, la precisión y el vigor singulares de su arco, la enorme facilidad 
que ponía en evidencia ante las mayores dificultades técnicas, la belleza de su sonido y el 
relieve de su fraseo. Además de los recitales actuó como solista del Concierto de Tchaikowsky 
y del Concierto en Re, de Paganini, con la dirección orquestal de Beniamino Moltrasio. 

También actuó para la Asociación Wagneriana. 

"La impresión dejada por su arco, se lefa en"La Nación", fue la de una maravillosa 
técnica al servicio de un sentimiento admirable del ritmo. Un adolescente de fisonomía despierta, 
movimientos seguros, apostura firme y sencilla, apareció delante de la orquesta y ejecutó desde las 
primeras notas, con claridad sorprendente, con sonido rotundo y suave, con mano y pulso de indecible 
delicadeza... 

(...) Conocimiento insuperable de los recursos del instrumento..." 


RUBINSTEIN y RISLER 
VIÑES, CASSADO y KLASSE EN EL COLON 


En las primeras décadas de este siglo los artistas visitantes se presentaban a actuar 
en conciertos a beneficio de determinadas obras sociales. Arthur Rubinstein y Edouard 
Risler, los dos grandes pianistas que estaban en Buenos Aires dando gran número de recitales 
y tenían en vilo a losaficionados a la música pianística, aceptaron tomar parte en un concierto 
de beneficiencia tocando obras para dos pianos. 

No es de extrañar, dado el prestigio de que los dos pianistas gozaban en Buenos 
Aires, que la noche del 22 de agosto de 1920, la sala del Teatro Coliseo estuviera rebosante 
de público. Por si le faltara alguno, el concierto tenía otros atractivos, como la intervención 
de Gaspar Cassado y Ninon Vallin. 

Rubinstein y Risler, desarrollaron el siguiente programa: Variaciones, de Schumann, 
Variaciones sobre un tema de Beethoven, de Saint-Saéns y Los Preludios y Orfeo, de Liszt. 
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Por su parte, Gaspar Cassado tocó obras de Chopin y Saint-Saéns, y Ninon Vallin 
cantó arias de su repertorio. 

El éxito de este concierto provocó una repetición del mismo, que se realizó en el 
Teatro Colón el 29 de agosto, con algunos cambios en el programa que quedó definitivamente 
así conformado: Sonata en Re Mayor, de Mozart, Variaciones sobre un tema de Beethoven, 
de Saint-Saéns; Jeux en plein air, de Germanie Tagliaferre; Tras valses románticos, de 
Chabrier, y Los preludios, de Liszt. 

Las ovaciones del público, obligaron a los pianistas a agregar un número: "Le rouet 
d'Onphale", de Liszt, en transcripción para dos pianos, del autor. 

Tuvo también fines benéficos el concierto que el 10 de octubre de 1920 se realizó 
en el Teatro Colón con la participación del pianista Ricardo Viñes, el violoncelista Gaspar 
Cassado y el violinista ruso Aaron Klasse, que había llegado al país el año anterior y en 1920 
estaba desarrollando en Buenos Aires una actividad de conciertos (había debutado en La 
Argentina el 25 de abril de ese año). 

Aaron Klasse, se radicó luego en Buenos Aires donde fundó una escuela violinistica 
que gozó de gran respeto. También se agregó el barítono yugoslavo Marco Vuscovich, que 
hacía su presentación en Buenos Aires, y que fue acompañado por Rafael González, en obras 
vocales de cámara y operísticas. 

Gaspar Cassado, con José Maria Franco al piano, hizo escuchar la Fantasía Española, 
de Joaquin Cassado, compositor y violoncelista, padre de Gaspar, y Kol-Nidrei, de Max 
Bruch. 

Ricardo Viñes formó su programa con Torre Bermeja, de Albéniz; Miramar, de 
Turina, e Islamey, de Balakirev, y Aaron Klsse, eligió una página de Saint-Saéns: Capricho 
sobre el ballet de "Alcestes", de Gluck. 

Estos conciertos constituyeron grandes acontecimientos de la vida musical porteña 
y movilizaron a concurrencias infrecuentes por su magnitud. 


PRIMERA TRANSMISION RADIOFONICA - PARSIFAL 


En el diario "La Razón" del 28 de agosto de 1920, bajo el título de "Una audición 
llovida del cielo. Parsifal, a precios popularísimos", se leía la siguiente nota: 

"Es posible que mucha gente ignore una cosa simple y, a un mismo tiempo, 
maravillosa. Disimulados entre chimeneas, tubos de respiración, soportes de hilos telefónicos y cables 
eléctricos, desparrámase por los techos de las casas de la ciudad, sensible y alerta, un buen número de 
antenas de radiotelegrafía. Corresponde a otros tantos aparatos receptores y transmisores de la onda 
marconigráfica, de uso particular y autorizados todos. 

"Alguien tuvo la feliz ocurrencia de colocar en lo alto de la sala del Coliseo, un 
micrófono potente. Y anoche, una onda sonora, onduló, vermicular, de las 21 a las 24, por el espacio, 
como cubriendo con un sutil celaje de armonias, las mas caprichosas, ricas, grávidas de nobles 
emociones, la ciudad entera. 

"Y por tres horas, no sólo aquellos iniciados en el secreto, sino cuantos por razones 
de oficio o en virtud de casualidad -marinos de barcos que disponen de aparatos, operadores de 
estaciones radiotelegráficas, esclavos todos de la escucha- tuvieron el regalo de una audición de 
Parsifal, la obra maestra de Wagner, que se interpretaba en el teatro precitado. 

"Diversas capitales cuentan con una organización que se titula teatrofon, cuyos 
abonados, mediante un aparato telefónico disfrutan de audiciones musicales, de conferencias y 
discursos. Lo de anoche fue algo más que eso: a la maravilla científica, sumóse la delicadeza 
conmovedora que entrañó el pensamiento de quienes lanzaron al espacio, sin finalidad interesada 
alguna, todo el tesoro estético que se encierra en la partitura de Wagner. 
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"Buenossembradores, echaron puñadosde emoción al espacio para que la recogiesen 
cuantos de ella pudiesen tener hambre y sed. Y a fe que los beneficiados habían podido creer que esas 
notas divinas, venían del cielo..." 


Así comenzó, en efecto. la radiofonía argentina en aquella noche del 27 de agosto 
de 1920, en el preciso instante en que la voz de Enrique T. Susini cabalgó en el espacio 
portadora de este sensacional mensaje: 

"Señoras y señores: La Sociedad Radioargentina les presenta hoy el festival sacro 


de Ricardo Wagner, Parsifal, con la actuación del tenor Maestri, la soprano argentina Sara Cesar, el 
barítono Rossi Morelli y los bajos Cirino y Paggi, todos bajo la dirección de Félix Weingartner, 


secundado por el coro y la orquesta del teatro Costanzi, de Roma". 


Las cuatro personas responsables de esta maravillosa aventura, tenían en comun, 
naturalmente, el interés por la radiotelefonía; pero no era este el único lazo que los unía, 
porque, además, los cuatro habían estudiado medicina y los cuatro amaban a la Música y el 
Teatro. Se habían conocido en la Facultad de Ciencias Médicas, donde, dice el propio Susini 
"teníamos una experiencia en alta frecuencia, en sus aplicaciones médicas , de paso, 
radiofónicas". Allí, pues, seguramente, cambiaron por primera vez ideas sobre la pasión que 
había de llevarlos, con ejemplar entusiamo y decisión, a cumplir la hazaña del 27 de agosto 
de 1920 que, con precarios elementos técnicos no sólo inauguraría la radiotelefonía 
argentina sino que, además, inauguraba la radiofusion en el mundo. Transcurrirían todavía 
dos meses desde la transmisión de "Parsifal" en Buenos Aires, antes de que en los Estados 
Unidos se realizara uma transmisión similar. La histórica aventura radiofónica estaba 
destinada a las escasas familias que por entonces diponían en su hogares de aparatos 
receptores. Inesperados oyentes que se sumaron a los de Buenos Aires, fueron los tripulantes 
de un barco anclado en el puerto de Santos, en el Brasil 

Ya es tiempo de nombrar a los cuatro pioneros de nuestra radiofonía que realizaron 
la trascendental experiencia. Era ellos: Enrique Telemaco Susini, que ya tenía su título de 
doctor en medicina y desempeñaba a la sazón funciones directivas en el Teatro Coliseo, que 
estaba a cargo de la empresa Da Rosa- Mocchi; Miguel Mujica, César González Guerrico y 
Luis Romero Carranza, los que aún no habían finalizado su carrera. Mujica tenía 17 años y 
González Guerrico y Romero Carranza, ambos 22 años. Enrique Susini, contaba entonces 28 
años de edad. 

La experiencia recogida con la transmisión inicial, fue aprovechada por los 
integrantes del grupo fundador para introducir mejoras sustanciales en el equipo, que fue 
utilizado ese mismo año para transmitir otros títulos del repertorio del Coliseo:Aida, Iris, 
Rigoletto y Manon. También fueron transmitidos desde la misma sala, varios conciertos de 
la orquesta del Costanzi. 

La azotea de la casa de remates Guerrico-Williams, de Carlos Pellegrini y Charcas, 
fue considerada para realizar nuevas experiencias que se vieron coronadas porel éxito. Como 
consecuencia de todo ello, creció la demanda de receptores dando lugar a la creación de una 
fuerte industria. En 1921, Enrique T. Susini fundó la primera radioemisora argentina: Radio 
Argentina, que el 19 de noviembre de 1923, obtuvo la licencia oficial para operar, la primera 
entre las muchas que, a partir de ahí, habrían de concederse a nuevas emisoras. Puede, por lo 
tanto comprenderse fácilmente, la razón por la cual aquella transmisión ocupa un lugar entre 
las grandes fechas de la música en Buenos Aires. 

"Deux ex machina" de la empresa que comentamos fue el Dr. Susini, sin que ello 
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Richard Strauss Arthur Nikisch 


Félix Weingartner Joaquín Nin 


Alejandro Brailowsky José Vianna da Motta 


signifique restar mérito alguno a sus colaboradores y socios. Científico, investigador, hombre 
del teatro y de la música -había estudiado en el Conservatorio Williams-, Susini fue, como 
alguna vez se dijo, "el pionero de muchas cosas en el país y ponía su capacidad, su dinero y 
su pasión en lo que hacía." Es así que se lo vió, no solamente, como uno de los principales 
promotores de la radiodifusión nacional; también como uno de los fundadores del 
Conservatorio Nacional de Música y Arte Escénico, directivo de la Sociedad Musical 
Diapasón, maestro de canto, miembro del directorio del Teatro Colón (1925, 1926 y 1927); 
autor de la primera comedia musical argentina "Madame Lynch", autor y traductor de 
numerosas obras teatrales y adaptador de obras líricas, productor y director cinematográfico, 
propulsor de la televisión argentina y primer director artístico del Canal que inauguró ese 
medio de comunicación en el país. 

Un hombre múltiple y valioso que bregó por dar una adecuada respuesta de la época, 
fue también un hombre de principios. Escogemos un concepto de un discurso que pronunció 
en 1938: 

"...sólo por un camino puede hoy la democracia salvarse a sí misma de la 
dictadura: poniéndose al servicio de la cultura en vez de pretender señorearla”. 


ENCARNACION LOPEZ ("ARGENTINITA") 


Las danzas y cantares de España, en sus diversos matices, ocuparon con frecuencia 
el escenario del desaparecido Cine-Teatro Empire, ubicado en la esquina de Corrientes y 
Maipú y dedicado, pricipalmente, a espectáculos cinematográficos de primer nivel. Allí 
actuaron Pastora Imperio y Raquel Meller, entre otras renombradas artistas, y allí hizo su 
primera presentación en Buenos Aires, en 1920, la bailarina y cultora de la canción popular 
Encarnación López ("Argentinita"). También ella, al igual que Antonia Mercé, había nacido 
en Buenos Aires, y también como aquella había renunciado al españolismo de varieté para 
dedicarse a un arte genuinamente español y más noble, sin dejar de enfatizar el toque popular. 
Tras esta presentación, Encarnación López estuvo ausente quince años de la ciudad que le 
había visto nacer, a la que regresó en la plena madurez de su arte. 

En 1935, Encarnación López no vaciló en presentarse en el escenario del Teatro 
Colón en el cual Antonia Mercé había deslumbrado al público por tercera temporada 
consecutiva. Sus doce recitales tuvieron una desalentadora respuesta del público. 
Evidentemente, aquella vecindad no le había sido favorable. 

En 1939, realizó una nueva experiencia en Buenos Airescon un ciclo de espectáculos 
que se llevó a efecto en el Teatro Odeón, donde un público fervoroso, que la acompañó en 
todo momento, le rindió el testimonio de admiración que la sensible artista sin dudas 
merecía. 


DEBUT EN EL COLISEO 
Debuta en el Teatro Coliseo, el tenor Giacomo Lauri Volpi, en el rol de Duque de 


Mantua de la ópera "Rigoletto". Porentonces, este cantante era un tenor lírico, apto para este 
tipo de roles. 
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LA ASOCIACION FILARMONICA DE BUENOS AIRES 
Y EL CUARTETO DE CUERDAS DE BUENOS AIRES 


Ya hemos visto en un capítulo anterior (ver Fontova, año 1911), que en 1920 León 
Fontova fundó la Asociación Filarmónica de Buenos Aires y el Cuarteto de Cuerdas Buenos 
Aires, cuyo nombre evoca al que creara Ferruccio Cattelani en 1897. 

La Asociación Filarmónica de Buenos Aires, que también se denominó Asociación 
Filarmónica Argentina, realizó una extraordinaria obra de difusión, sirviendo de base a la 
actividad mejor organizada y más calificada de la ciudad en esa época. La Asociación tuvo 
su propia orquesta y pasó revista a toda la literatura de música de cámara, incluyendo la 
solística y cuartetística. En 1921, hizo escuchar el ciclo completo de las Sonatas para piano 
de Beethoven, con el pianista Siegfried Prager. Gran relieve tuvieron también los recitales 
de sonatas con Aline van Berentzen. 

La Asociación Filarmónica tuvo solamente doce años de fructífera existencia, 
durante los cuales ofreció 219 conciertos. Varias sociedades o asociaciones filarmónicas 
habían existido en el Buenos Aires del pasado siglo. La primera de ellas, llamada también 
Sociedad Filarmónica de Buenos Aires, inició sus actividades en 1852 y se extinguió en 1859 
También ha de mencionarse la Sociedad Filarmónica de Mayo, que data de 1854 y fue 
presidida por el Dr. Valentín Alsina. Otra Sociedad Filarmónica, existió a partir de 1876, sin 
olvidar a la Sociedad Filarmónica Italiana que fuera fundada en 1858. 

El Cuarteto de Cuerdas Buenos Aires estaba formado con León Fontova y Eduardo 
E. Armani, violin; Abel San Martin, viola, y Vicente C. Varnavá, violoncelo. En 1924, la 
formación del Cuarteto era la siguiente: León Fontova y Carlos F. Felica, violines; Abel San 
Martín, viola, y Florencio Gianneo, violoncelo. Un nuevo cambio se operó más tarde, 
cuando el Cuarteto de Buenos Aires, siempre con León Fontova en el primer atril, cuenta 
con Juan José Castro como segundo violin; Anibal Canut como viola, y José Maria Castro, 
como violoncelo. 


NUEVAS OPERAS DE 
MUSICOS ARGENTINOS 


Dos óperas de compositores argentinos fueron estrenadas por el Teatro Colón en la 
temporada del año 1920. El 21 de julio, subió a escena Saika, cuento de hadas en un acto, de 
Floro M. Ugarte, que fue dirigida por Tullio Serafin y cantada por Fanny Anitúa, Paul 
Ludikar, Juanita Caracciolo, Ana Sassone y Francesco Ciniselli. 

También con Tullio Serafin como director musical, fue estrenada el 7 de agosto, una 
nueva obra lírica de Felipe Boero, el poema en unacto, libro de Leopoldo Díaz, Ariana y Dioniso, 
cuyos principales intérpretes en el palco escénico fueron Fidela Campiña, Ismael Voltolini 
y Carlos Galeffi. 

El 23 de abril, en el Teatro Coliseo, se efectuó el estreno de la ópera en cuatro actos 
de Alfredo L. Schiuma, Amy Robsart, con libreto inspirado en la novela "Kenilworth", de 
Walter Scott. La representación estuvo a cargo de un conjunto formado por Isabel de Goula, 
esposa del director de orquesta español Juan Goula (véase 1910). La obra fue dirigida por el 


autor. 
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ESTRENOS EN LOS CONCIERTOS 


En su primera actuación en el Teatro Colón, Richard Strauss dió a conocer sus 
poemas sinfónicos Así Hablaba Zaratustra, Vida de Héroe, Sinfonía Doméstica, Sinfonía Alpina 
y Don Juan. El mismo eminente intérprete dirigió también el estreno en la Argentina de 
Juventus, de su colega italiano Victor De Sabata. 

Otro estreno del mismo año fue el poema sinfónico Las fuentes de Roma, de Ottorino 
Respighi. 


1921 


PRESENTACION DE UN GRAN ARTISTA: 
WILHELM BACKHAUS 


Wilhelm Backhaus ha venido con frecuencia a Buenos Aires. A través de repetidas 
experiencias, seguramente muchos oyentes han comprendido que tenían el privilegio de 
escuchar a uno de los mayores pianistas del siglo, y ello no solamente por el conjunto de 
notables cualidades técnicas que exhibía. Backhaus fue el músico que logró, como nadie 
antes que él, estrechar las distancias entre el pensamiento de los creadores y el intérprete. 

Su posición frente a la música, era reflexiva, lúcida, serena, producto de quien ha 
dedicado toda una vida a descifrar el sentido recóndito que guardan los signos musicales. 
Había llegado, por ello, a un grado de comprensión y de pureza estilística que lo colocaban, 
indudablemente, por encima de sus pares. Bach, Beethoven, Brahms (al que conoció), las tres 
"B" que por curiosa coincidencia se conjugan con la de su propio apellido, fueron para el 
ejecutante y el intérprete sus músicos predilectos. Pero ello no le impidió traducir con la 
misma fidelidad estilística la obra de otros autores. Como bien se ha dicho, "Backhaus escapa 
a toda escuela: su aproximación al piano y a la música, esintemporal". Sirvió a la Música con 
ejemplar devoción y humildad y alcanzó por este recto camino de riqueza espiritual, que 
transmitió a sus oyentes, y que resulta insuficiente a muchos aspirantes a la gloria, las más 
elevadas cumbres del arte. 

Backhaus debutó en Buenos Aires el 4 de mayo de 1921, cuando tenía treinta y siete 
años de edad. Entre esa fecha y fines de setiembre, pues permaneció varios meses en el país, 
dió veintitres conciertos sin repetir una sola obra. Su primer ciclo de recitalesfue en el Teatro 
Coliseo, al cabo del cual, inició una nueva actuación en el Teatro Odeón, participando 
también en las actividades de las asociaciones musicales privadas, en primer lugar, la 
Asociación Wagneriana. El programa de presentación, estaba así formado: Sonata en Fa 
Menor op. 57 (Appassionata), de Beethoven; A la tarde, Exaltación, Por qué y Confusiones 
del Sueño, de Fantasías op.12 de Schumann; Variaciones sobre un tema de Paganini, de 
Brahms, y Balada en La Bemol Mayor, Romanza del Concierto en Mi Menor (arreglo de 
Backhaus), Estudio en La Menor op. 25 N%2 y Polonesa en La Bemol Mayor, de Chopin. 

Así expresó su juicio sobre el debut de Backhaus el crítico musical de "La Prensa": 

"Técnicamente considerado, Backhaus es el pianista más completo y perfecto de 
cuantos han desfilado ante nuestro público, a pesar de que la serie es ya numerosa, y en ella no escasean 
los buenos. Pero un dominio mecánico del teclado que produzca igual asombro, quizás no se había 


presenciado nunca. El coloso Rosenthal -no conocido por nuestro público- posee, o al menos poseía 
de joven una técnica cuya exhuberante abundancia y asombrosa perfección presenta hoy Backhaus, 
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con la ventaja para este último de superar al pianista polaco en temperamento musical y en arte 
interpretativo”. 


En otros párrafos de la misma nota, acota el crítico que Backhaus ponía sus 
extraordinarios medios pianísticos al servicio del intérprete serio y concienzudo que era. 

El mismo crítico, aunque en otro medio (La Revista de Música), con motivo de la 
segunda visita al país, en 1927, del pianista alemán, afirmaba: "Backhaus ha vuelto a 
producir asombro por su arte pianístico verdaderamente maravilloso" y enfatizaba "la 
comprensión artística que se extiende desde los clásicos a los modernos" y que hacía que 
Backhaus fuera único entre los célebres pianistas. 

Entre las actividades de Backhaus en el año de su debut, debe mencionarse que el 
6 de setiembre, al día siguiente de haber sido inaugurado el Teatro Cervantes, actuó en esa 
sala en un concierto de cámara juntamente con el Cuarteto de Cuerdas Wendling en el Trio 
op. 77 de Max Reger y el Quinteto op. 34 de Brahms. Fue tan grande el éxito de ese concierto, 
que el 9 de setiembre, se efectuó otro en el que Backhaus tocó con miembros del conjunto 
Wendling, el Cuarteto con piano op. 26 de Brahms y el Quinteto op. 44 de Schumann. 

En 1927, Backhaus participa en la celebración beethoveniana. En la Asociación 
Wagneriana, interviene en la ejecución de la integral de las Sonatas de Beethoven con otros 
pianistas y en el Teatro Colón, actúa como solista en el Concierto "El Emperador", con la 
dirección de Erich Kleiber. En 1938, se le escucha en el Teatro Colón en doce recitales, en 
seis de los cuales ejecuta la integral de las Sonatas de Beethoven, que repite en la misma sala 
en 1947, donde el mismo año ofrece otros tres recitales. Nuevamente en Buenos Aires, en 
1951, actúa en el Teatro Colón en cinco recitales, y sólo dos, en 1955, sin contar su 
presentación en la temporada de la Asociación Amigos de la Música (solista del Concierto 
N4 op. 58 de Beethoven) y en la Asociación Wagneriana (recitales). 


INAUGURACION DEL TEATRO CERVANTES 


El Teatro Cervantes, hoy Teatro Nacional de Comedia Cervantes, construído por 
generosa iniciativa de los grandes actores españoles Maria Guerrero y Fernando Díaz de 
Mendoza, a un costo aproximado de tres millones de pesos de la época, fue inaugurado el 5 
de setiembre de 1921 con "La Niña Boba", de Lope de Vega. 

Destinado al arte dramático, el Teatro Cervantes, -una bella muestra del 
Renacimiento español que alberga en la actualidad a la Comedia Nacional- su sala se brindó 
también a la música y ello cuando apenas habían transcurrido veinticuatro horas de su 
inauguración oficial. 

Los primeros conciertos, estuvieron a cargo del Cuarteto Wendling de Stuttgart, 
al que inmediatamente se sumaron artistas como Wilhelm Backhaus, Ninon Vallin, Ignaz 
Friedman, y en el curso de los años nombres tan importantes como los de Jascha Heifetz, 
Claudio Arrau y muchos otros que figuran en su historial. Allí se desarrollaron importantes 
ciclos de música de cámara y de conciertos sinfónicos, desde la época de la Asociación 
Sinfónica de Buenos Aires (véase 1922) hasta la Orquesta Sinfónica Nacional, que ha vuelto 
una y otra vez a esa sala magnífica, pero no apta acústicamente para los grandes conciertos. 
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ARTHUR NIKISCH EN EL TEATRO COLON 


Fue Arthur Nikisch uno de los grandes de su época. Gozaba ya de un enorme prestigio 
cuando vino a Buenos Aires, en la que había de ser su última gran gira de conciertos. Dirigió 
en el Teatro Colón, entre el 4 y el 23 de setiembre de 1921, quince conciertos con la flamante 
orquesta de la Asociación del Profesorado Orquestal, en el curso de los cuales hizo escuchar, 
en primera audición en el Teatro Colón, obras como la Primera Sinfonía de Brahms y la Sexta 
Sinfonia de Tchaikowsky. Fue un ciclo que conmocionó a audiencias que no habían tenido 
ocasión hasta entonces de escuchar versiones sinfónicas de semejante calidad interpretativa. 
Es a partir de entonces y al año siguiente, con la experiencia singular que deparaba la 
actuación de la Orquesta Filarmónica de Viena, con Weingartner, que el oyente porteño 
comienza, bajo tales estímulos, a cultivar el gusto por la música sinfónica, que hasta entonces 
no había logrado interesar al gran público a pesar del constante esfuerzo de nuestros músicos. 

El periodismo musical se expidió con gran entusiasmo acerca de este ciclo de 
conciertos, cuyo primer programa comprendía las siguientes obras: Obertura Leonora N93 y 
Quinta Sinfonia en Do Menor, de Beethoven; Obertura de El Holandés Errante, Preludio y 
Muerte de Isolda y Obertura de Tannháuser, de Wagner. 

Puede leerse en la columna musical de "La Nación" del 5 de setiembre: 

"Nikisch es realmente un director extraordinario. La primera vezque se le escucha 
sorprende y extravía por la originalidad de su criterio. Puesto frente a la orquesta, con su enérgica 
fisonomía, en que los ojos, expresivos y dulces, dominan, parece que sus movimientos suaves y lentos 
plasmaran los sonidos que surgen de la orquesta, coloreados por la batuta, como con un largo y 
fantástico pincel. No marca el compás ni cuenta las entradas, rige los ritmos y sugiere la expresión, 
con la cabeza, ojos y manos, y la música, llevada por tan singular medio, se desarrolla a su alrededor, 
sujeta a sus manos, a sus ojos y a su cabeza, como maravillosa correspondencia de ritmos, acentos y 
expresiones". 


EL CUARTETO DE CUERDAS WENDLING 


El Cuarteto de Cuerdas Wendling, de Stuttgart, que desde 1921, año de su 
presentación en Buenos Aires, actuó en varias temporadas musicales de nuestra ciudad - 
1921,1929,1932,1933 y 1935-, fue creado en 1911 porel violinista Karl Wendling, que había 
perfeccionado sus estudios con Joachim y fuera insustituible "concertino" en famosas 
orquestas de Alemania, Inglaterra y los Estados Unidos. 

Formado por Karl Wendling y Hans Mechaelis, violines; Philip Neeter, viola y 
Alfred Saal, violoncelo, el Cuarteto Wendling era, entre los Cuartetos de Arcos de la época, 
un genuinorepresentante de la tradición clásica. Susintegrantes poseían el dominio absoluto 
de los recursos técnicos de los instrumentos, y el conjunto se distinguía por la claridad y la 
calidad aristocrática de su sonido, por su impecable musicalidad y su versatilidad estilística. 

El Cuarteto Wendling debutó el 1? de agosto de 1921 en el Teatro Odeón donde 
desarrolló un ciclo de seis conciertos. El programa de presentación era el siguiente: Cuartetos 
en Re Menor op. póstumo de Schubert; en Re Mayor op. 76 N*5 de Haydn y en Mi Menor 
op. 59 N2 de Beethoven. 

El crítico de "La Prensa", resumió en esta forma su opinión: 

"Con decir que loscuatro ejecutantes reunen en máximo grado todas las cualidades 
exigidas por el más difícil de los géneros musicales, se ha dicho todo... Cuatro notables artistas, 
fundidos en una inspiración única: fue la perfección ideal". 
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El mismo año, el Cuarteto Wendling actuó para la Asociación Wagneriana, que lo 
comprometió para una serie de seis conciertos, y en el Teatro Cervantes donde contó, en dos 
oportunidades, con el concurso de los pianistas Wilhelm Backhaus e Ignaz Friedman. Con 
el primero, hizo escuchar, en dos audiciones, el Trio op. 77 de Max Reger -compositor que 
dedicó obras suyas a Karl Wendling-, el Quinteto op. 34 y el Cuarteto con piano op. 26 de 
Brahms, y el Quinteto op. 44 de Schumann. Con Friedman, el Cuarteto con piano op. 26 de 
Brahms y el Quinteto op. 81 de Dvorak. 


RICARDO ODNOPOSOFF 


Perteneciente a una familia de músicos (su hermana Nélida era una distinguida 
pianista y su hermano Adolfo un destacado violoncelista (véase 1944), Ricardo Odnoposoff 
fue un niño prodigio, que hizo sus primeras presentaciones en Buenos Aires, su ciudad natal 
a los siete años de edad, y poco tiempo después actuó como solista con la Filarmónica de 
Berlin, bajo la dirección de Erich Kleiber que había descubierto en él a un violinista de raza. 
Luego de proseguir sus estudios en Buenos Aires y a sugerencia del propio Kleiber estudió en 
Berlin con Rudolf Deman (1927-1928) y luego con Carl Flesch (1928-1932). Tuvieron 
valor consagratorio sus primeros premios en el Concurso Internacional de Viena (1932) y 
en el Concurso Ysaye (1937). Toda la carrera de este virtuoso del violin, se realizó entre 
Europa y los Estados Unidos. Fue "concertino" de la Orquesta Filarmónica de Viena y realizó, 
antes de consagrarse a la enseñanza en la Academia de Música de Viena y en la Hochschule 
fúr Musik de Stuttgart, una intensa actividad concertistica con las orquestas y los directores 
más renombrados del mundo. A los 30 años, en 1944, había tenido un resonante debut en 
Nueva York. 

Contadas fueron las actuaciones de Ricardo Odnoposoff en Buenos Aires. Ha de ser 
recordada, especialmente, su actuación en la Asociación Wagneriana, el 13 de mayo de 
1940, en un recital que le valió unánime aplauso y en el que, secundado porel pianista Oreste 
Castronuovo, se le escuchó en obras de Brahms, Lalo, Ysaye, Kreisler, Szymanowski y 
Sarasate. 


EL GUITARRISTA REGINO SAINZ DE LA MAZA 


Adolfo Salazar, a quien se recuerda más por su noble obra como crítico y ensayista 
que como compositor, decía que la guitarra, en manos de Regino Sainz de la Maza, era sólo 
comparable al clavecín de Wanda Landowska. El que esta opinión sea o no excesiva, es algo 
imposible de establecer, por aquello de que el juicio estético no es comprobable. Lo que sí está 
comprobado es que Regino Sainzde la Maza cosechó fama y honores en sus giras de conciertos 
que realizó por todoel mundo, incluyendo lascolonias portuguesas de Angola y Mozambique. 

Español, desde luego, y nacido en Burgos, fue en sus comienzos autodidacta, pero 
luego realizó serios estudios en Madrid y en Barcelona. En la capital catalana, profundizó sus 
estudios musicales con varios profesores, uno de ellos, Jaime Pahissa, quien con el tiempo 
habría de residir en Buenos Aires. Lanzado a la carrera concertística, obtuvo sus primeros 
éxitos. Una de sus giras iniciales lo trajo a Buenos Airesen 1921, presentándose en el Teatro 
Odeón en el mes de mayo y poco después, el 6 de junio, en el Salón La Argentina, para la 
Asociación Wagneriana. Era todavía muy joven, y fue muy bien recibido por la crítica que 
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apreció en él serias cualidades en pleno desarrollo. De allí en más, se sucedieron los éxitos 
internacionales, reconociéndosele como uno de los mayores guitarristas de España y un 
conspícuo intérprete del antiguo repertorio español para guitarra y vihuela. Precisamente 
como ejecutante de ese repertorio, colaboró con Manuel De Falla en la Sociedad Nacional 
de Música de Madrid. 

Sainz de la Maza actuó en Buenos Aires varias veces luego de su debut en 1921. La 
primera de ellas fue en 1929. Ernesto de la Guardia, escribió luego de su reaparición ante el 
público de la Asociación Wagneriana: 

"Hoy vuelve Sainz de la Maza, formado ya como notable guitarrista, dominando 


bien el delicado instrumento y poseyendo fina sensibilidad artística, que ha sido justamente elogiada. 
Además, revela plausibles aptitudes para la composición dedicada al instrumento, 
al cual sabe conservar su carácter íntimo y pintoresco.” 


Tras diecisiete años de ausencia, Sainz de la Maza reapareció en Buenos Aires en 
1947 con un recital que se realizó en el Teatro Odeón el 30 de junio y en el que hizo escuchar 
obras de Bach (la célebre Chacona, transcripta por el intérprete), Joaquin Rodrigo, que 
dedicó el Concierto de Aranjuez a Sainz de la Maza, quien lo estrenó el 12 de diciembre de 
1940, Ponce, Villa-Lobos y Albéniz. 
Con motivo de esta nueva actuación del guitarrista español en Buenos Aires, el 
crítico Juan Andrés Sala, consignó en su comentario para "Buenos Aires Musical": 
"... el artista está en posesión de sus mejores dotes y hallamos como entonces en 
sus programas ese eclecticismo y esa línea artística que antes le elogiaramos. De sus actuales 


condiciones técnicas no podemos decir lo mismo, pues el sonido se resiente en su calidad y no parece 
muy equilibrado, lo que tiende a malograr su rica sensibilidad interpretativa, desluciendo los efectos 


y los matices." 
LEONIDE MASSINE 


El entonces afamado bailarín y luego igualmente reconocido coreógrafo Léonide 
Massine, vino por primera vez a Buenos Aires en 1917, con los Ballet Russes de Diaghilev, 
regresando en 1921 con un conjunto de bailarines que se presentó en el Teatro Coliseo el 5 
de setiembre. El debut fue en un espectáculo lírico-coreográfico, en cuya primera parte se 
cantó la ópera "I Pagliacci". Massine y sus bailarines tuvieron a su cargo una serie de 
"divertissements" que, por por otra parte, constituyeron la base de sus actuaciones. También 
ha de hacerse notar que el conjunto visitante, actuó casi siempre en espectáculos combinados, 
como el mencionado precedentemente. 

El siguiente fue el comentario del diario "La Nación": 

"Desde luego, el director de la troupe se destaca considerablemente entre todos los 
elementos que la componen, y, como coreógrafo tanto como intérprete, puso de manifiesto un arte 
de estilización expresiva notable. El carácter de sus composiciones de danza tiene un fondo de gracejo 
y de espiritualidad que las asemeja, en cuanto al estilo, a las obras de Stravinsky y Satie, y la Farruca, 
con música de Falla o el Cancán, con una cuadrilla de Rossini, parecen la caricatura de esas danzas 
populares, por el relieve sorprendente que da asus movimientos y actitudes características. En esas dos 


obras, Massine se nos ofreció como el artista mas interesante y original que nos haya visitado". 


Cumplida su actuación en el Coliseo, el conjunto encabezado por Massine prosiguió 
su actuación en el Cine-Teatro Empire, donde debutó el 26 de octubre. 
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El célebre artista volvió a Buenos Aires en 1940, con el Ballet de Montecarlo 
presentándose luego en el Teatro Colón, como coreógrafo y ocasionalmente como bailarín, 
en 1948, 1953 y 1955. 

En 1948, Massine fue convocado por el Teatro Colón para incorporar al repertorio 
del Cuerpo de Baile Estable, tres ballets que previamente había montado para el Ballet de 
Montecarlo: Capricho Español, Rojo y Negro y Episodios de la vida de un artista, con música de 
Rimsky Korsakov, Shostakovich y Berlioz, respectivamente. 

Retornó Massine en 1953 al Colón, para reponer el ballet Rojo y Negro y para montar 
otros dos ballets propios, que también había dado a conocer con el Ballet de Montecarlo: su 
controvertida concepción de Elsombrero de tres picos, quese presentó con decorados y vestuario 
de Pablo Picasso, y Gaité Parisienne. Además, repuso los Episodios de la vida de un artista, de la 
que fue insuperable intérprete la gran bailarina argentina Maria Ruanova y, en calidad de 
estreno, presentó su Séptima Sinfonia (Beethoven) con lo cual sumaron tres las sinfocoreografías 
presentadas en dicha temporada por el notable coreógrafo ruso. En esta ocasión, Massine hizo 
reverdecer sus viejos laureles de bailarín, encarnando al Molinero en su versión del 
Tricornio. 

"La gran vedette -dijo el crítico Oscar Uboldi en las páginas de Buenos Aires 
Musical- ha sido la coreografía, es decir, el trabajo de Massine, verdadera escuela de originalidad y 
seriedad, de sobriedad en los recursos, audacia en lo imaginativo y ajuste en la realización.Mucho ha 
ganado el acervo del Teatro con la incorporación de estos ballets"... 

En la primera quincena de julio de 1955, inició Léonide Massine su última 
actuación como coreógrafo en el Teatro Colón. Además de reponer algunos de los ballets 
antes mencionados, reeditó su creación coreográfica de la Cuarta Sinfonia de Brahms, 
Choreartium, que diera a conocer en 1943 el Ballet del Coronel De Basil, y presentó dos 
nuevos trabajos: Usher, con música de Roberto Garcia Morrillo, que tuvo dos notables 
intérpretes en los bailarines Maria Ruanova y José Neglia, y Juego de Niñas, con música de 
Bizet y decorados de Joan Miró. 


1922 


LA ASOCIACION SINFONICA DE BUENOS AIRES 
Y SU ORQUESTA 


La Asociación del epígrafe, que tuvo prolongada y útil existencia, nació en 1922 en 
muy especiales circunstancias determinadas por una desinteligencia de tipo gremial que se 
produjo en torno del criterio con que debía procederse para formar la orquesta que abriría el 
camino a la Orquesta Estable del Teatro Colón. En efecto, en tanto la Asociación del 
Profesorado Orquestal (A.P.O.) sostenía que solamente tendrían que intervenir en el 
Concurso respectivo los músicos afiliados a la Asociación, el Teatro entendía que debía 
realizarse un concurso abierto, como finalmente se hizo con el apoyo de un fuerte sector de 
los propios músicos. Fue, precisamente, ese sector, que aspiraba a que la orquesta del Teatro 
Colón reuniese a los mejores músicos del país, el que en franca oposición ala A.P.O., resolvió 
crear la Asociación Sinfónica de Buenos Aires que, en sus primeros tiempos fue dirigida por 
una comisión provisoria formada por los músicos Luis Calusio, Alejandro Gamberale, 
Humberto Longhi y Ricardo Bonfiglioli. 
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Realizados los concursos y constituída la Orquesta que sería la base de la que en 1925 
formaría la Orquesta Estable, la Asociación Sinfónica de Buenos Aires ingresó a la actividad 
sinfónica de la ciudad, que ya contaba con la Orquesta Filarmónica de la Asociación del 
Profesorado Orquestal. 

Contemporáneamente, la Orquesta de la Asociación Sinfónica de Buenos Aires 
(nombre con el cual actuaba fuera de su sede la Orquesta del Teatro Colón), inició un ciclo 
de conciertos populares en el Teatro Cervantes, bajo la dirección de nuestro compatriota 
Celestino Piaggio, que la condujo en numerosos conciertos. Por el podio de esta Orquesta 
pasaron muchos directores de primera línea, locales y extranjeros. En 1928, la Asociación se 
unió con la Sociedad Cultural de Conciertos para realizar un ciclo sinfónico bajo la dirección 
del violinista y director francés Gaston Poulet. Juan José Castro, fue invitado frecuentemente 
a dirigir sus conciertos. Entre 1931, 1932 y 1942, el ilustre maestro argentino lo hizo en doce 
oportunidades. 

Los ciclos de la Asociación Sinfónica de Buenos Aires contribuyeron positivamente 
en el desarrollo del gusto por la música sinfónica. 


ORQUESTA DE LA ASOCIACION DEL 
PROFESORADO ORQUESTAL (A.P.O.) 


Con el objeto de proteger los intereses profesionales de los músicos, se constituyó 
en 1894, la Sociedad Musical de Mutua Protección. El acta de fundación de esta entidad, creada 
por iniciativa del director de orquesta Vicente D'Amico, lleva fecha 11 de setiembre del año 
mencionado. Eduardo Boccalari fue su primer presidente. Pero la finalidad de la Sociedad 
Musical de Mutua Protección no era únicamente de tipo gremial. En efecto, la nueva entidad 
encaró una interesante labor de divulgación musical organizando conciertos, entre los que 
contaron muchos con fines benéficos. Dado el carácter profesional de la Sociedad, le fue fácil 
obtener el concurso de las orquestas que en esa época actuaban en los principales teatros 
líricos de la ciudad, así como también la cooperación de los más destacados directores. 

La Sociedad, que a partir de 1919 se llamó Asociación del Profesorado Orquestal 
(A.P.O.), continuó desarrollando por muchos años sus planes de cultura artística que la 
llevaron, en 1922, a crear su propia orquesta sinfónica, cuyos integrantes actuaron sin interés 
económico alguno. Un subsidio de la Municipalidad de la ciudad y el generoso aporte de 
grupos privados, permitieron a la Orquesta Filarmónica de la A.P.O. realizar grandes ciclos 
de conciertos que inyectaron a la anémica actividad sinfónica de Buenos Aires una fuerte 
vitalidad. Como hemos visto, ese mismo año, la música sinfónica recibió un nuevo y con- 
siderable aporte con la creación de la Orquesta de la Asociación Sinfónica a raiz de un 
conflicto de un importante sector de músicos con la Asociación del Profesorado Orquestal, 
motivado por los concursos que debían realizarse a fin de constituir la Orquesta del teatro 
Colón (ver año 1925). Los ciclos de conciertos de ambas orquestas, caracterizados por un 
espíritu renovador, tardaron en superar la frialdad, si no la indiferencia desalentadora del 
público. "Para hacer 'tragar' tan indigesta música (Beethoven, Wagner) -escribe Ernesto de 
la Guardia- un maestro argentino, gran pianista, Ernesto Drangosch, y la A.P.O. tuvieron la 
idea, no muy feliz, de ejecutar las sinfonías beethovenianas como acompañamiento de una 
inmensa película policial-folletinesca, "El misterio del millón de dólares", que se desarrollaba 
en numerosas exhibiciones" (Estos conciertos se realizaban los martes y losjuevesen el Teatro 
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Politeama. Leemos al respecto en la sección música de un matutino, la siguiente noticia: 

"El segundo martes de moda de los conciertos cinematográficos (!) del Politeama, 
tiene un programa interesante y elevado que atraerá hoy al público con el doble motivo artístico y 
social". 

El ciclo inaugural de lo conciertos de la Orquesta Filarmónica de la Asociación del 
Profesorado Orquestal fue dirigido por el maestro ruso Georges Zavlawsky. Este fue el programa 
del debut del nuevo organismo orquestal, que se llevó a cabo en el desaparecido Teatro 
Nuevo, el 1” de julio de 1922: Primera Obertura de Concierto, de Alberto Williams; Sinfonía 
N*5 de Beethoven; Baba Yaga, de Liadov; Dubinushka y Capricho Español (estrenos), de 
Rimsky Korsakov, y Obertura de "Tannhiuser". 

Entre otros maestros que dirigieron a la Orquesta de la A.P.O. por entonces, se 
contaron Ferruccio Cattelani y Ernesto Drangosch. Estos ciclos cobraron especial interés y 
marcaron un brusco sesgo en su orientación artística cuando en 1924 arribó a Buenos Aires 
el director suizo Ernest Ansermet para hacerse cargo de la cuarta serie anual de conciertos 
de la Orquesta. Cumplía así el gran músico la promesa que hiciera a un grupo de instrumentistas 
argentinos siete años atrás, en oportunidad de su primera actuación en Buenos Aires como 
director musical de los Ballets Russes de Diaghilev. "Volveré a Buenos Aires -había 
asegurado- cuando esté formada la orquesta argentina que deseais tener”. Juan José Castro, 
que entonces había sido su violinista solista, fue el encargado de darle la noticia de la 
formación de la Orquesta de la A.P.O. y quien, además, gestionó el retorno de Ansermet. 
"Creo -escribió Ansermet a Castro- que hay algo muy bello que hacer en Buenos Aires y yo 
aportaré toda mi experiencia y mi devoción". 

Ansermet volvió a actuar con la Orquesta de la A.P.O. en 1924, 1925, 1926 y 1930. 

Otros músicos de fuste actuaron al frente de la Orquesta de la A.P.O. entre ellos, 
Clemens Kraus, Nicolai Malko, Oscar Fried, Ottorino Respighi, Alfredo Casella, Henry 
Hadley y, desde luego,los más destacados directores de orquesta argentinos. Juan José Castro, 
fue uno de ellos, luego de haberse iniciado en la profesión en 1928. 

Hemos de señalar también, en lo que concierne a la política artística de la A.P.O., 
el apoyo que prestó a la difusión de la música de autores argentinos, incluyendo una obra 
nacional en cada audición y organizando concursos de composición. La Asociación del 
Profesorado Orquestal realizó también numerosas audiciones de música de cámara. Con esta 
actividad cumplía uno de sus fines primordiales mencionados en sus Estatutos: "refinamiento 
y desarrollo del arte musical". La Asociación mantuvo para ello su propio Cuarteto de 
Cuerdas y una Orquesta de Cámara. 

La actividad regular de la Orquesta Filamórnica de la Asociación del Profesorado 
Orquestal se prolongó hasta los años 40s. Después, conjuntos no estables, formados para la 
ocasión, utilizaron el nombre que había distinguido a la primera orquesta sinfónica regular 
argentina. 


Más sobre Ernest Ansermet 
Los conciertos de Ansermet con la Orquesta de la A.P.O. hicieron historia en 
Buenos Aires. Notablefue la influencia que el maestro suizo tuvo en la vida musical de Buenos 


Aires y el impulso que dió a la música sinfónica de la ciudad, enriqueciendo su repertorio y 
señalando un camino a sus intérpretes. "Paladin de la música nueva -escribimos alguna vez- 
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reveló a nuestro público un impresionante número de obras, política que fue un constante de 
su vida artística”. 

Los conciertos de la A.P.O., las magistrales actuacionesen lasaudiciones organizadas 
por la Sociedad Cultural de Conciertos (véase 1924), su presencia en el Teatro Colón en 
1931 para dirigir óperas ("Fausto", "Lakmé", "Oedipus Rex" de Stravinsky, en calidad de 
estreno en la Argentina; la primera representación en esa sala de "Pelléas et Mélisande”, de 
Debussy) y espectáculos coreográficos. Sus conciertos con la Orquesta Estable del Teatro 
Colón en 1933 y en 1958 con la Orquesta Sinfónica Nacional y con la Orquesta de la 
Asociación Amigos de la Música, fueron pródigos en estrenos de obras de la escuela moderna 
y, marcaron un hito en la historia de las actividades musicales porteñas. No olvidó Ansermet 
de incluir en sus programas obras de compositores argentinos. 


ORQUESTA FILARMONICA DE VIENA 


En 1922, la Orquesta Filarmónica de Viena, una de las más preciadas joyas de la 
Viena Imperial, cumplía ochenta años de existencia. El joven compositor y director de 
orquesta, Otto Carl Nicolai, maestro de capilla e instructor de canto de la Corte, fue señalado 
en 1841 para crear los Conciertos Filarmónicos. El 28 de marzo de 1842, realizaron los 
Filarmónicos su primer concierto público, con la dirección del propio autor de "Las alegres 
comadres de Windsor", quien continuó al frente de la orquesta hasta 1847. El programa del 
concierto de fundación de una de las orquestas mas admirables del mundo, reunía las 
siguientes obras: Séptima Sinfonia de Beethoven; Aria del bajo de "Faniska", de Cherubini; 
Aria para soprano y Obertura Leonora, de Beethoven; La Romanesca, para violoncelo, de 
Servais, Gran duo de "Medea" de Cherubini, Aria K.505 de Mozart y Obertura en Do Mayor 
opus 124, de Beethoven. 

Con motivo de su aniversario, la Filarmónica de Viena emprendió en 1922 varias 
giras, una de ellas la trajo a Buenos Aires, previa estadía en Río de Janeiro y Montevideo. La 
Orquesta se presentó en el Teatro Colón el 9 de agosto, iniciando una serie de conciertos cuya 
dirección estuvo a cargo del eminente maestro Félix Weingartner, conocido ya en Buenos 
Aires por su actuación previa en una temporada del Teatro Coliseo. Weingartner se había 
presentado en el Teatro Colón meses antes de la llegada de su Orquesta, dirigiendo la primera 
representación de "Parsifal" en idioma alemán. 

Weingartner dirigió con los Filarmónicos diecinueve conciertosen cuyos programas 
figuraron seis sinfonías de Beethoven, dos de Brahms, la Cuarta de Bruckner, la Tercera de 
Schumann, la Sexta de Tchaikowsky, la Séptima y la Octava de Schubert, la "Italiana" de 
Mendelssohn, la "Fantástica" de Berlioz, la N*92 de Haydn y la Cuarta, de Weingartner. Una 
parte importante tuvieron en estos conciertos los fragmentos sinfónicos y sinfónico-vocales 
de obras de Richard Wagner. 

En este marco, se registró el tercer acto completo de "Tristán e Isolda", que se 
escuchaba por primera vez en el idioma original. 

Completaron estos programas, obras representativas de diversas escuelas, incluyendo 
algunas composiciones de autores argentinos, y, por supuesto, dos valses de Johann Strauss, 
infaltables en los conciertos de esta orquesta. Una de las notas destacadas de este ciclo de 
conciertos, fue la actuación del eminente pianista Edouard Risler, comosolista del Concierto 
en Re, de Juan Sebastián Bach. 

La Filarmónica de Viena, tuvo también a su cargo una serie de las seis representaciones 
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que se realizaron de "El Anillo del Nibelungo" y dos funciones adicionales de "El ocaso de los 
dioses". 

El oyente de Buenos Aires, incluso el de nuestros días, que ha tenido oportunidad 
de juzgar a numerosas orquestas extranjeras de primera línea, conoce, pues, muy bien a la 
Orquesta Filarmónica de Viena. Por supuesto, no ignora que en ella palpita el corazón mismo 
de la Viena musical porque es dueña de un formidable patrimonio de tradición. Y sabe 
también que cuando se mencionan las seis o siete orquestas mas importantes del mundo, la 
Orquesta Filarmónica de Viena no puede dejar de estar entre ellas. 

Es posible nombrar algunas orquestas de ese nivel que impresionan, técnicamente, 
mejor que la orquesta vienesa. Es posible hallar en algunas mayor brillo instrumental, mayor 
precisión, mayor incisividad, mayor virtuosismo. Pero no es probable que alguna de ellas 
posea la personalidad, esa fisonomía propia e inimitable, de esta estupenda orquesta; que 
tenga la arrobadora tersura y la morbidez de su sonido, la naturalidad y la suprema calidad 
de su fraseo y la notable vibración íntima que la distinguen y que la hacen absolutamente 
única. Es una orquesta con alma, que no deslumbra con fuegos de artificios sino por su 
sensibilidad musical. 

Cuando el público de Buenos Aires vivía todavía las emociones artísticas de la visita 
de la Filarmónica vienesa, ésta volvió a actuar en el Teatro Colón al año siguiente. Esta vez, 
los conciertos fueron dieciocho; doce de ellos dirigidos por Richard Strauss, cinco por Gino 
Marinuzzi, y uno compartido porestos directores. La Filarmónica intervino, además, dirigida 
por Strauss, en sendas representaciones de Salomé y de Elektra. 

En los conciertos dirigidos por Strauss, con programas monstruo como el año 
anterior y tal como se acostumbraba entonces, se escucharon seis sinfonías de Beethoven, 
incluyendo tres movimientos de la Novena, y sinfonías de Brahms, Bruckner, Mahler, 
Schubert y Mozart, diez poemas sinfónicos de Strauss, fragmentos de dramas líricos 
wagnerianos, y obras de Reger, Pfitzner, Schmidt, Korngold, Schumann, Berlioz, Mendelssohn, 
etc: 

Los cinco conciertos de Marinuzzi, comprendieron obras de Beethoven, fragmentos 
de obras wagnerianas, obras de Weber, Smetana, Dukas, R. Strauss, Bach, y Rimsky 
Korsakov, y obras de loscompositores italianos Corelli, Cherubini, Zandonai, Pick Mangiagalli, 
Mancinelli, Marinuzzi, Nardini, Verdi, Sinigaglia, Respighi, Casella y Rossini. 

En el concierto compartido, Richard Strauss dirigió su poema sinfónico "Así 
hablaba Zaratustra" y repitió la ejecución de los tres movimientos de la Novena Sinfonía. 
Marinuzzi, por su parte, dirigió las obras de Cherubini, Pick Mangiagalli, Nardini y 
Marinuzzi, que había incluído en programas anteriores. 

En 1965, a cuarenta y dos años de su última presentación en Buenos Aires, se registró 
la tercera actuación de la Filarmónica de Viena que constituyó una deslumbrante revelación 
para dos nuevas generaciones de oyentes. El 18 de setiembre, con la dirección de Karl Bóhm, 
iniciaron los Filarmónicos de Viena un ciclo de cinco conciertos que se llevaron a cabo en 
el Teatro Colón. En los programas respectivos figuraron tres sinfonías de Beethoven, dos de 
Mozart, dos de Schubert y otras de Brahms y Bruckner que fueron, juntamente con dos 
poemas sinfónicos de Richard Strauss, los números de fuerza de los programas que se llevaron 
a cabo en el Teatro Colón. 

Veinte años transcurrieron antes de que la Filarmónica de Viena volviera a Buenos 
Aires. Eseaño de 1985, la célebre orquesta, que se presentó esta vez con la dirección de Lorin 
Maazel, destacado músico norteamericano, nacido en Paris, que había debutado en Buenos 


121 


Airesen 1956 siendo porentonces un joven de veintiseisaños, y queen 1985 ocupaba un lugar 
prominente entre los músicos de su especialidad. * 

La Filarmónica de Viena ofreció cuatro conciertos en el teatro Colón, entre el 18 y 
el 22 de setiembre, que fueron otros tantos testimonios de su admirable musicalidad que se 
traduce en ejecuciones vivas y palpitantes, fiel reflejo, a la vez, de una antigua tradición 
musical. 


EL ANILLO DEL NIBELUNGO 


Primera ejecución integral. 


En 1922 se cumple en el Teatro Colón un magno esfuerzo artístico: la representación 
integral de "El Anillo del Nibelungo". El prólogo y las tres jornadas de la saga wagneriana ya 
se habían cantado aisladamente en esa sala."El Oro del Rhin", se había representado por 
primera vez en 1920; "La Walkyria", en el mismo año (estreno en Buenos Aires, Teatro de 
la Opera 1899); "Sigfrido", en la temporada inaugural del Colón, y "El ocaso de los dioses", 
en 1910. 

Félix Weingartner, que había inaugurado la temporada 1922 con la reposición de 
"Parsifal" (estrenada en 1913 en el Teatro Coliseo y presentada por primera vez en el Colón 
en 1914), fue el responsable de la gigantesca empresa que, aún en nuestros días, muy pocos 
teatros en el mundo están en condiciones de realizar. 

Contó el celebre director con la orquesta que acababa de formarse por riguroso 
concurso, y con un elenco de cantantes del área alemana, de primer orden. Estas 
representaciones se efectuaron a partir del 6 de junio. El 20 de agosto, dió comienzo una 
repetición del ciclo, esta vez con la Orquesta Filarmónica de Viena, que contribuyó a 
valorizar aún más la importancia artística de un acontecimiento que hizo de la temporada de 
1922 un año "wagneriano". El prólogo y las dos primeras jornadas, se representaron con la 
Filarmónica de Viena una sola vez: "El ocaso de los dioses", tres veces. El total de 
representaciones fué el siguiente: "El Oro del Rhin", 6; "La Walkyria". 7; 'Sigfrido", 8, y "El 
ocaso de los dioses", 6. 


DEBUTS LIRICOS 


La egregia soprano alemana Lotte Lehmann fue la cantante de honor en la temporada 
alemana del Teatro Colón, en la que debutó como Freia en "El Oro del Rhin". Nuevos 
huéspedes para el Teatro Colón eran también el tenor Walter Kirchhoff (Parsifal), el barítono 
Emil Schipper (Amfortas) y la soprano Helena Wildbrunn (Kundry-Brunilda). Otro notable 
debutante fue el tenor español Miguel Fleta (Don José). 

Cantaban por primera vez en el Teatro Colón, dos artistas que antes habían actuado 


en el Coliseo: Elvira de Hidalgo (1914) y Giacomo Lauri Volpi (1920). 
OPERAS DE AUTOR ARGENTINO 

El 23 de abril, se estrenó en el Teatro Odeón la ópera La Sirocchia (La Hermana), 
de Alfredo L. Schiuma. Esta ópera fue más tarde modificada y cambió el nombre original por 
el de Litigio de Amor, revisión que fue representada en los teatros Coliseo y Colón, en este 


último en 1932. 
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El 3 de agosto, fue estrenada en el Teatro Colón la ópera en un acto Flor de Nieve, 
de Constantino Gaito, con la dirección de Vincenzo Bellezza. Los roles principales fueron 
cantados por Ofelia Nieto y Miguel Fleta. 


EL PIANISTA ALEJANDRO BRAILOWSKY 


Este afamado pianista ruso, que fue un asiduo visitante de Buenos Aires, donde 
actuó en once temporadas, fue siempre uno de los predilectos del público porteño que le 
admiraba, sobre todo, como intérprete de Chopin. Y lo era, en verdad. Y tampoco existen 
dudas de que era un verdadero artista. Hacia la última etapa de su dilatada carrera, fue 
evidente en Brailowsky un proceso de saturación, de paulatino desgaste de sus recursos 
expresivos, que condujeron al intérprete a una encrucijada de la que sólo circunstancialmente 
lograba emerger sin apelar al efecto expresivo fácil que le permitía encubrir esas debilidades 
y ciertas fisuras que comenzaba a presentar su mecanismo. Pero, por cierto, esa etapa que 
comienza en los años 50s. no puede empañar un pasado de brillantes triunfos artísticos. 

Alejandro Brailowsky debutó en Buenos Aires con una serie de recitales que se 
efectuaron en el teatro Odeón, el primero de ellos, el 3 de mayo de 1922. El programa inicial 
era el siguiente: Sonata en Si Menor, de Liszt; Fantasía, Balada y Polonesa en La Bemol de 
Chopin; Papillons, de Schumann; La Sorcitre y Porte des Colosses á Kiev, de Musorgsky; 
Estudio de Stravinsky, y la Campanella, de Paganini-Liszt. 

"El intérprete -dijo "La Nación"- sobrepasó toda expectativa en esas obras; 
digamos que supo sorprender y subyugar, y que bien pudo ponerse al nivel de los mejores artistas que 
nos han visitado, por virtud de dos cualidades sobresalientes y admirables que posee en grado 
superlativo: el encanto de la espontaneidad en la expresión y la más hermosa riqueza de sonoridades 
en la técnica. La primera audición del Sr. Brailowsky, ha demostrado así un nuevo artista, tan 
interesante y valioso como los de mayor fama que han llegado hasta nosotros". 


De las once presentaciones de Brailowsky en Buenos Aires, seis, las de 1936, 1939, 
1942, 1946, 1950 y 1953, se realizaron en el Teatro Colón. 

En 1936, Brailowsky ejecutó en el Colón, en ocho audiciones, la obra completa para 
piano de Chopin, excluídos los dos Conciertos, ciclo que el artista ruso había desarrollado 
en Paris en 1924 y que repetiría en numerosas oportunidades en Europa y América. Era la 
primera vez que ese acontecimiento pianístico se realizaba en Buenos Aires. 

Ese mismo año de 1936, actuó como solista de los Conciertos N*2 de Liszt y opus 
23 de Tchaikowsky, con la Orquesta del Colón y la dirección de su colega José Iturbi. 

En 1942, Brailowsky repitió en el Teatro Colón la integral de la obra de Chopin, 
enseis audiciones, alas cuales añadió otros ocho recitalescon diversos programas. La actividad 
que ese año desarrolló Brailowsky en el Teatro Colón fue extraordinaria: nada menos que 14 
recitales y 6 conciertos con orquesta! Estos últimos, con la Orquesta Estable y la dirección 
de Albert Wolff, fueron los siguientes: Concierto N% de Beethoven, Variaciones Sinfónicas 
de Franck, Concierto N*1 y Totentanz de Liszt: Concierto N%1 de Chopin y Concierto op. 
23 de Tchaikowsky. 

En sus seis temporadas en el Teatro Colón, Brailowsky realizó 50 recitales. 
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Bronislav Huberman 


Carlos López Buchardo Athos Palma 


Rosita Renard Tila y John Montés 


ROSITA RENARD 
EN BUENOS AIRES 


Antes de su primer concierto público en Buenos Aires, que se efectuó el 22 de abril 
de 1922 en el Teatro Odeón, la pianista chilena Rosita Renard había estado en esta ciudad 
y se había hecho escuchar en audiciones privadas, tal como ocurriera con su compatriota 
Claudio Arrau. En 1922, Rosita Renard había dado ya numerosos conciertos en Alemania, 
que habia sido el país de su formación en el más avanzado nivel, y en los Estados Unidos. Sus 
condiciones musicales y pianísticas le habían valido un prestigio que en ese momento de su 
carrera se desarrollaba rápidamente. 

Para el mencionado concierto de presentación, la pianista chilena formuló el 
siguiente programa: Chacona de Bach-Busoni; Sonata op. 58 de Chopin; Jardins sous la 
pluie, La fille aux cheveux de lin, Poissons d'Or y Clair de Lune, de Debussy; Toccata de 
Saint-Saéns, Polca de Rachmaninov, y Danubio Azul, de Strauss-Schultz Evler. 

"Un programa sumamente interesante -consignaba la crítica musical de "La 
Nación" -hecho para ofrecer la demostración de las dotes extraordinarios de la artista. La señorita 
Renard puso de relieve, en efecto, un juego mecánico de sorprendente delicadeza. A esa cualidad van 
subordinadas todas las demás de que está adornada la pianista. La sonoridad, la expresión, el fraseo, 
la intensidad, todo depende directa e inmediatamente de la delicadeza. Con la gracia y la emoción 
de la más pura y tierna femineidad, la artista no ejecuta, sino que mas bien borda minuciosas bellezas 
de cada obra, haciendo resaltar la suavidad, la dulzura, la tibia voluptuosidad de la música. No hay nada 
terrible ni doloroso en su interpretación. El apasionamiento y la violencia no tienen nada que hacer 
en su criterio. Es una pianista deliciosamente amable que da por medio de su teclado la impresión de 
franca alegría y de inocencia encantadora de la juventud". 


Además de sus recitales en el Teatro Odeón, Rosita Renard dió otros conciertos en 
la ciudad. En el salón La Argentina, el 8 de mayo tocó para la Asociación Wagneriana, 
Preludio y Fuga en Re Mayor, de Bach-Busoni, Rondó en La menor de Mozart, Balada, 
Nocturno y Dos Estudios, de Chopin, y Andantino Capriccioso, La Caza y Tema con 
Variaciones de Paganini-Liszt. 

La notable pianista chilena regresó en varias oportunidades a Buenos Aires. En 
1946, volvió a presentarse con un recital en la Wagneriana, y en 1947 y 1948 actuó en la 
misma Asociación con el Conjunto Argentino de Cámara, como solista en el Concierto de 
La Mayor de Juan Sebastián Bach y en el Concierto en Do Menor K. 451, de Mozart. En el 
mes de octubre de ese mismo año, en dos ocasiones, actuó como solista del Concierto de Do 
K. 467, de Mozart, a cuyo estilo era especialmente sensible, con la dirección de Erich Kleiber. 


CONJUNTO ARGENTINO DE CAMARA 


Al promediar la década del 40, el violinista Isaac José Weinstein, de destacada 
trayectoria en el medio musical argentino, fundó con músicos de la Orquesta Estable del 
Teatro Colón, el Conjunto Argentino de Cámara, al que hacemos referencia en la entrada 
precedente, y al que luego se llamó Orquesta Argentina de Cámara. La Asociación 
Wagneriana, en cuyos conciertos actuó en varias oportunidades, le dió su patrocinio por lo 
que cambió su denominación por la de Orquesta de Cámara de la Asociación Wagneriana. 
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JOAQUIN NIN y EL CUARTETO LE FEUVE 


Joaquin Nin el pianista y compositor cubano de origen español y radicado en 
Francia, país en el que gozaba de gran prestigio no solamente en su calidad de instrumentista 
sino también comoestudioso e investigador, se presentó en Buenos Airesel 7 de julio de 1922, 
en un curioso concierto que se llevó a efecto en el Teatro Cervantes y en el que también 
participaban el Cuarteto de Cuerdas Le Feuve y el Cuarteto Vocal Villot. El programa, era 
por lo tanto complicado: Cuarteto op.8 N*1 de Beethoven, Cuarteto opus 10 de Debussy, a 
cargo del Cuarteto Le Feuve; Concierto en Re Menor de Bach para piano y arcos, con Joaquin 
Nin como solista y el Cuarteto Le Feuve; obras para voces solas, por el Coro Villot, y otras 
para los dos Cuartetos combinados. Este heterogéneo grupo de intérpretes, ofreció varios 
conciertos en la misma sala, después de lo cual, Joaquin Nin y el Cuarteto de Cuerdas, se 
presentaron, el 24 de julio, en la Asociación Wagneriana, con un programa que comprendía 
el Cuarteto y el Quinteto con piano de Franck, y La catedral sumergida, la suite El Rincón 
de los niños y la Danza en Mi Mayor de Debussy, obras reservadas al pianista. 

"El señor Nin -dijo "La Nación"- se hizo aplaudir una vez más como pianista y 
como músico. Es un notable artista que tiene del piano una concepción superior: la de producir sobre 
el oyente la impresión austera y nítida de la obra interpretada, con el debido respeto hacia el autor 
que le impide tergiversar en lo más mínimo no sólo la esencialidad de la composición, sino también 
el más mínimo detalle que el eximio pianista cuida con todo esmero. Extraordinario técnico, pero 
músico ante todo..." Y, con respecto al Cuarteto Le Feuve, integrado por Gaston Le Feuve y Edouard 
Buntschu, violines; Julien Chédel, viola y Gabriel Buntschu, violoncelo, la opinión del mismo crítico 
fue la siguiente: "El Cuarteto Le Feuve es una meritoria institución que cultiva la música de cámara 
con interés y cariño. Los cuatro concertistas equilibran perfectamente las sonoridades y originan los 
más agradables efectos. Sus interpretaciones son clásicas y esmeradas, y revelan estudio y musicalidad." 


EL TRIO VILACLARA 


Tres brillantes músicos de Buenos Aires: el violinista Carlos Pessina, el violoncelista 
Ramón Vilaclara y el pianista Rafael González, se reunieron en 1922, a iniciativa del 
segundo, que dió su nombre al Trio, e iniciaron el mismo año una fecunda actividad. 

Los tres eran avezados cultores de la música de cámara y profesionales de primer 
orden a los que mucho debe la vida musical de la ciudad. 

Desvinculado del conjunto Carlos Pessina, ocupó su lugar Remo Bolognini, quien 
llegaría a ser primer violin de la Orquesta de la National Broadcasting Corporation, de 
Nueva York, la Orquesta de Arturo Toscanini. 


CUARTETO VOCAL DE BUENOS AIRES 


En 1922 se constituyó este conjunto, formado por Gaspar Salamanca y José Recart, 
tenores; Gregorio Svetloff, barítono, y Mario Asuini, bajo, con Siegfried Prager como 
pianista. 

Este grupo vocal tuvo lucida actuación en 1922 y 1924. En esos años, la Asociación 
Wagneriana los presentó en varios recitales. 
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LOS ESTRENOS 


En 1922 se escuchó por primera vez la versión integral de las Escenas Argentinas, de 
Carlos López Buchardo. También fue estrenada en 1922 otra obra argentina, el poema 
sinfónico Entre las montañas, de Floro Ugarte. 


EL VIOLINISTA BRONISLAV HUBERMANN 


El violinista polaco Bronislav Hubermann, fue también un niño prodigio (la música 
los produce a granel), pues a los siete años había debutado como solista del segundo Concierto 
de Spohr y luego de estudiar, ya adolescente, con Joachim, inicia en Viena su carrera 
profesional, que es una sucesión de resonantes triunfos artísticos. Hasta el día de hoy, el 
nombre de Bronislav Hubermann evoca pasadas glorias del arte violinístico. 

Sin embargo, Hubermann, que tenía cuarenta y un añoscuando vino ala Argentina, 
es decir, en la plena madurez de su arte, mereció por parte de la crítica musical de Buenos 
Aires, no pocas objeciones. El debut de este artista se produjo el 4 de agosto de 1923 en el 
Teatro Coliseo. Acompañado por el pianista Siegfried Schultz, desarrolló el siguiente 
programa: Sonata en La Mayor op. 47 "a Kreutzer" de Beethoven; Chacona, de Bach; 
Concierto en Re de Tchaikowsky; Nocturno, de Chopin-Sarasate; Vals, de Chopin- 
Hubermann, y Campanella, de Liszt. 

El juicio del crítico musical de "La Nación" fue el siguiente: 

"Un éxito rotundo consiguió ayer el concertista polaco Bronislav Hubermann en 
su concierto de presentación. Este artista llega precedido de envidiable fama; según se dice, hay quien 
lo considera el primer violinista del mundo, lo que nos parece exagerado, pues si su dominio del 
instrumento es absoluto, cualidad que muchos comparten con él, su sonoridad es de escaso volumen 
y no muy atrayente y su estilo musical, muy apreciable, no es perfecto". Concluye el mismo crítico que 
el artista polaco demuestra "exceso de fogosidad, de objetivismo, y falta de emoción interior". 


Por su parte, el crítico Homero M. Guglielmini, en su comentario para la revista 
"Nosotros" sobre un recital de Hubermann en el salón La Argentina, expresa lo siguiente: 


"Un violinista aristocrático. Asombrosa perfección del arco y undominio no siempre sereno 
de los dedos. Sonido dulce e insinuante". 


EL CUARTETO DE LONDRES 


Una de las más altas manifestaciones de música de cámara de la temporada musical 
del año 1923, fueron los conciertos del Cuarteto de Londres (London String Quartet), uno 
de los más famosos de la época. Fue creado en 1908 por el violoncelista C. Warwick Evans, 
que actuó en ese atril hasta 1935, fecha en que el conjunto se disolvió. En los primeros tres 
años de su existencia, se llamó New String Quartet. 

El Cuarteto de Londres vino a Buenos Airescon la siguiente formación: James Levey 
y Thomas W.. Petre, violines; H. Waldo Warner, viola, y C. Warwick-Evans, violoncelo. Con 
respecto a su composición original, sólo se había producido un cambio en 1917, el del primer 
violin, atril que fue ocupado a partir de entonces por James Levey. 

El debut del Cuarteto de Londres, se produjo el 8 de junio de 1923, fecha inicial de 
un ciclo de seis conciertos que el conjunto británico dió en el Teatro Odeón. El programa del 
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debut fue como sigue: Cuartetos N*%13 en Re Menor K. 173, de Mozart; opus 59 N93 de 
Beethoven, y opus 10, de Debussy. 
Esta fue la opinión del crítico musical del diario "La Nación”: 
"Las tres grandes composiciones parecieron, ciertamente, nuevas en la realización 
que le dieron los señores Levey, Petre, Warner y Warwick-Evans. No es posible, en verdad, imaginar 
una sensibilidad más fina, una homogeneidad de sonido y expresión más acabada, una claridad más 


perfecta que la demostrada por el conjunto. La pureza de los matices, que no excluye, por cierto, la 
potencia de sonoridad y la riqueza de movimientos, alcanza en el Cuarteto de Londres, proporciones 


sorprendentes". 


Finalizados sus conciertos en el Teatro Odeón, el Cuarteto de Londres se presentó 
enla Asociación W agneriana y otras entidades musicales desarrollando intensa actividad. El 
éxito artístico de este conjunto se repitió en posteriores visitas, en 1926, 1930 y 1932. 


PRESENTACION DE ALEXANDER BOROVSKY 


Desde su primera temporada en Buenos Aires, en 1923, Alexander Borovsky volvió 
periódicamente a la Argentina, cuyo público apreció sus excelentes cualidades musicales y 
pianísticas que, por otra parte, le habían valido fama y honores en su carrera internacional. 

Alexander Kirillovic Borovsky había ganado en 1912 el codiciado premio Anton 
Rubinstein y había realizado ya una importante carrera concertística en Europa, antes de 
hacerlo en Estados Unidos donde se radicóen 1941, cuando el 26 dejunio de 1923 se presentó 
en el Teatro Coliseo de Buenos Aires, con un programa variado y no convencional: Fantasía 
y Fuga de Bach; Larghetto, de Mozart; Giga, de Godowsky; Pieza de Concierto de Strahdal; 
Dos Cuentos, de Medtner; Tabatiére 4 Musique, de Liadow; un Estudio de Glazunov; Sonata 
y dos Estudios, de Scriabin; Tarantela, Barcarola y Rapsodia N%15, de Liszt. 

"Borovsky es, ante todo -dijo el crítico de "La Nación"- un artista, es decir, un 
espíritu de finísma sensibilidad pronto a asimilar el sentido íntimo de la obra y a transmitirla a su 
auditorio con la fuerza de expresión y la riqueza de emoción que hacen de una pieza musical...” 

El mismo crítico, destacó el dominio absoluto del teclado que había demostrado el 
pianista letón. 

Borovsky tuvo mucho éxito en sus recitales del Coliseo, por lo cual inició otro ciclo 
que se efectuó en el Teatro Odeón. 

En sus últimas presentaciones en Buenos Aires -años 1946 y 1950-, Alexander 
Borovsky, ya que no "uno de los cuatro grandes" como lo calificara la crítica parisiense, era 
un pianista de primer orden al que no podría llamarse un deslumbrante virtuoso; pero era un 
noble intérprete que rara vez se dejaba atraer por especulaciones que no coincidieran con la 
letra y el espíritu de la música. Fue, sobre todo, un apreciable intérprete de Juan Sebastián 
Bach y, todo considerado, un honesto músico. 

En 1946, Borovsky se hizo escuchar en cinco recitales en el Teatro Colón, en el que 
actuaba por primera vez. También se presentó como solista del Concierto op. 23 de 
Tchaikowsky, con la dirección de Héctor Panizza. 


ESTRENO DE "LA FLAUTA MAGICA". 


Tardíamente, al igual que otras óperas de Mozart, en 1923 llegó a Buenos Aires La 
flauta mágica. No fue en el Teatro Colón ni en ninguno de los teatros líricos que funcionaban 


128 


en la época, donde tuvo la última ópera de Mozart la primera representación argentina. El 
estreno se efectuó en el desaparecido Teatro Nuevo (luego Municipal) que estaba ubicado 
donde actualmente se levanta el edificio del Teatro Municipal General San Martin. 

En esa oportunidad, la ópera de Mozart estuvo a cargo de un conjunto de artistas 
líricos italianos, entre los que se contaba la soprano sueca Maria Javor- Varnay, madre de la 
cantante wagneriana Astrid Varnay, quien había de actuar en el Teatro Colón en 1947, 
cantando el rol de Brunilda en la integral de "El Anillo del Nibelungo". Maria Javor-Varnay, 
fue la Reina de la Noche. Otras partes principales estuvieron a cargo de Pedro Navia 
(Tamino), Lina Redel (Pamina), Juan Cairo (Sarastro), Juan Moreno (Papageno), Anita 
Garcia (Papagena) y Enzo Bannino (Monostatos). La opera de Mozart se cantó en version 
italiana. Bruno Mari, quien se desempeñó durante muchos años en el Teatro Colón, fue el 
director musical. 


ESTRENO EN EL TEATRO COLON 


El 6 de julio de 1923, el Teatro Colón tuvo el doble privilegio de presentar en calidad 
de estreno sudamericano la tragedia Elektra, de Richard Strauss, y además, el de que ese 
estreno tuviera como director musical al propio autor, que en esa temporada había dirigido 
en la misma sala Salomé y trece conciertos con la Orquesta Filarmónica de Viena. 

Elsa Bland, fue la protagonista; Maria Olszewska, Clitemnestra; Charlotte Dahmen, 
Chrisotemis; Walter Kirchhof, Egisto; Emil Schipper, Orestes, y Carl Braun, Preceptor. 

El 26 de julio de 1923, el público porteño conoció el drama lírico de Manuel De Falla 
La vida breve, con libro de Fernández Shaw, que había tenido su estreno mundial en el Casino 
Municipal de Niza el 1? de abril de 1913 y que Madrid consintió en ponerla en escena sólo 
dos años después, pese a haber sido premiada en 1905 por la Academia de Bellas Artes. Obra 
por lo tanto, podríamos decir del joven Manuel De Falla, su primera incursión en el género 
dramático. Si bien no es una de las creaciones más importantes del autor, contiene varios 
fragmentos propios de su genio, especialmente los orquestales. 

Protagonista de La vida breve en el Teatro Colón, fue nuestra compatriota Hina 
Spani, como Salud. Otra gran cantante argentina, Luisa Bertana, fue La Abuela; Folco 
Bottaro, como Paco; Giulio Cirinocomo El Tío Salvador; Maria Lilloni, como Carmela, entre 
otros, formaron el elenco. Director de orquesta fue Vincenzo Bellezza. 

El 14 de junio, el Colón había estrenado Chrysanthéme, de Rafael Peacan del Sar, 
dirigida por Gino Marinuzzi, y con Isabel Marengo y Alfredo Tedeschi, como protagonistas. 

Otra obra de autor nacional, Raquela, de Felipe Boero, se sumó el 25 de julio a los 
estrenos de esta temporada. La nueva ópera de Boerofue dirigida por Franco Paolantonio, con 
Hina Spani como protagonista, Giulio Cirino y Marcelo Urízar. El 13 del mismo mes, había 
tenido su estreno llse, primer ensayo operístico del compositor argentino Gilardo Gilardi. Lo 
dirigió Franco Paolantonio y lo cantaron, en italiano, Hina Spani, Marcelo Urízar, Maria 
Lilloni y Folco Bottaro. 


DEBUTS EN EL COLON 
Como Brangania (Tristán e Isolda), debutó en el Teatro Colón la mezzo soprano 


alemana Maria Olszewska. También cantó por primera vez en esa sala, la soprano italiana Toti 
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Dal Monte, como protagonista de "Rigoletto", el mismo rol que sirviera para su debut en el 
Teatro Coliseo en 1921. 


1924 


CONSERVATORIO NACIONAL DE MUSICA 
Y ARTE ESCENICO CARLOS LOPEZ BUCHARDO 


El 7 dejuliode 1924 fue creado el Conservatorio Nacional de Música y Declamación, 
el primer conservatorio oficial de su tipo en la ciudad de Buenos Aires y en el país. Ya hemos 
visto que la Asociación Wagneriana influyó en esta sabia decisión oficial que refrendó el 
entonces ministro de instrucción pública de la nación, Antonio Sagarna, ampliamente 
identificado con el espíritu del proyecto. 

Director del nuevo instituto, llamado a ejercer gran trascendencia en la enseñanza 
de la música, fue designado Carlos López Buchardo quien por entonces era presidente de la 
Asociación Wagneriana y director de las escuelas de coro y baile que funcionaban en el Teatro 
Colón desde 1922, las cuales sirvieron de base para cl funcionamiento del flamante 
Conservatorio, que las absorbió. 

A la fecha de la creación del Conservatorio Nacional, no existían, como decimos al 
principio, institutos oficiales de dicha índole. Las Escuelas Municipales de Música (véase 
1919) no constituían específicamente un Conservatorio y no fue sino con posterioridad a la 
creación del Conservatorio Nacional que alcanzaron ese rango. Sólo existían,pues, 
conservatorios privados como los que dirigían Alberto Williams, Julián Aguirre y Arturo 
Berutti, entre otros. El antecedente mas remoto de la existencia de un conservatorio oficial 
en el país, podría ser la Escuela o Academia de Música y Canto fundada en el mes de setiembre 
de 1822 por el sacerdote español José Antonio Picasarri, con el auspicio de Bernardino 
Rivadavia, y que ha de ser considerado, sin duda alguna, precursora de la enseñanza y la 
educación musical organizada del país. La Escuela o Academia de Picasarri no debe ser 
confundida con una Academia de Música fundada cl mismo año por el músico italiano 
radicado en el país Virgilio Rebaglio, la cual desarrolló un plan de conciertos y actividades 
docentes laterales. 

José Antonio Picasarri, macido el 13 de febrero de 1769 en Villa Segura de 
Guipuzcoa, en el seno de una familia de músicos y religiosos, llegó a Buenos Aires siendo 
todavía un niño, en 1783, acompañado por su hermana Teresa, que luego casó con José 
Joaquin Esnaola. Fruto de esa unión fue Juan Pedro Esnaola, llamado a ser una distinguida 
figura de la música argentina. Picasarri se ordenó como sacerdote en Córdoba, cuando 
contaba 27 años de edad. Su lealtad monárquica le creó situaciones difíciles para su 
permanencia en el país y, en 1818, una orden del Director Supremo Pueyrredón, que 
alcanzaba a todos los presbíteros españoles que no hubieran tomado la ciudadanía argentina, 
lo obligó a repatriarse. La generosa "Ley del olvido" le permitió regresar a nuestro país cuatro 
años más tarde. Fue entonces cuando fundó la Academia de Música y Canto, con la 
colaboración de su sobrino Juan Pedro Esnaola. La Academia, en los altos de la casa del 
Tribunal de Comercio, inauguró sus actividades en la tarde del 1? de octubre de 1822. El 
programa del acto artístico, reunía páginas vocales e instrumentales, incluyendo algunas de 
Picasarri, y Esnaola fue uno de los principales intérpretes. Las obras -el programa era bastante 
impreciso en cuanto a algunas composiciones- eran las siguientes: Canción "La gloria de 
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Buenos Aires", del propio Picasarri con letra de Juan Cruz Varela; Concierto para piano de 
Frantisek Xaver Dusseck; cavatina y terceto de "La Gazza Ladra", de Rossini y cavatinas de 
"La italiana en Argel" y de "Tancredo y Dorliska" del mismo autor; otros fragmentos de las 
mismas óperas rossinianas; un dueto de Vincenzo Pucitta; Obertura de Mozart; un Trio con 
piano, y Terceto de la ópera "L"Agnese", de Ferdinand Paér. 

Picasarri fue un verdadero pionero de la enseñanza musical en el país. También creó 
la primera orquesta porteña y presentó, por primera vez en Sud América obras musicales de 
primera importancia como la Missa Solemnis de Beethoven, en el mes de julio de 1836. "Con 
la Academia -apunta Julio B. Jaimes Répide- Picasarri trató de encauzar y poner en orden la 
decidida afición por la música y el canto de los jóvenes de la época, muy influido todavía por 
las tonadillas y fandangos del siglo XVIII, dominantes desde la calle o el tablado hasta los 
propios salones". 

Volviendoal Conservatorio Nacional de Música, que lleva hoy el nombre de Carlos 
López Buchardo, su fundador, recordemos que compartieron con él la responsabilidad de 
organizar y trazar los planes de estudio de la casa, relevantes figuras de la música argentina que 
luego serían profesores del Instituto: José André, Bruno Bandini, Gustavo Caraballo, Ernesto 
Drangosch, Juan Pablo Echagúie, Ernesto de la Guardia, Constantino Gaito, Enrique Garcia 
Velloso, Miguel Mastrogianni, Athos Palma, Tulio Quercia, César A. Stiattesi, Enrique T. 
Susini y Floro Ugarte. 

El Conservatorio, que tuvo luego, entre otros directores, al compositor Roberto 
Garcia Morillo y actualmente a Julio Fainguersch, director de coros, contó con una orquesta 
formada por profesores, egresados y alumnos de la casa, y luego, con una orquesta de cámara 
que en los años 60s. dirigió Mario Benzecry. 


"ORFEO Y EURIDICE", DE GLUCK. 


Una de las notas más destacadas de la temporada del Teatro Colón en 1924, fue la 
primera representación en esa sala de una ópera de Gluck, Orfeo y Euridice, que Buenos Aires 
había conocido en el último año del siglo anterior (5 de enero) en el Teatro Politeama 
Argentino, con la contralto Amalia Iracema. Si el estreno de esta ópera de Gluck constituyó 
en aquella época un gran acontecimiento, no lo fue menos en 1924, cuando en ese tipo de 
repertorio no se había avanzado demasiado. Pasaron muchos años antes de que el nombre de 
Gluck no pareciera algo extraño al oyente porteño. 

Orfeo y Euridice, que a partir de su primera representación en el Colón, el 3 de junio, 
tuvo en esa sala un gran número de reediciones, fue cantada en esa oportunidad por Gabriela 
Besanzoni (Orfeo), Maria Zamboni (Euridice) y Elisa Marchini y Emilia Ersanilli, que se 
turnaron en el rol de El Amor. Emil Cooper, fue el director musical del espectáculo. 


SOCIEDAD CULTURAL DE CONCIERTOS 


Ese mismo año de 1924, nace la Sociedad Cultural de Conciertos, entidad que tuvo 
considerable gravitación en la difusión del gusto por la música en el Buenos Aires de la época. 
Organizó y dirigió esta Sociedad la señora Magdalena Bengolea de Sánchez Elía, a 
la que ya hemos mencionado, cuya personalidad se destacó con nítidos perfiles tanto como 
intérprete de la canción de cámara y el concierto -había estudiado con Ninon Vallin y Jane 
Bathori-, como propulsora de nuestra vida musical a la que sirvió con tanta devoción como 
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firmeza desde distintas funciones entre las que han de recordarse las que cumplió al frente de 
la Sociedad Cultural a la que hacemos referencia en esta nota y como presidente también de 
la Asociación Filarmónica de Buenos Aires que realizara grandes ciclos de conciertos 
sinfónicos (ver 1939). 

La Sociedad Cultural de conciertos mantuvo una pequeña orquesta de cámara, 
aunque también abordó ocasionalmente el repertorio sinfónico, y creó entre sus asociados un 
conjunto coral mixto, confiando la dirección del mismo a Ricardo Rodriguez. Este Coro, 
participó en numerosos conciertos organizados por otras entidades, entre ellos, el estreno de 
"Le Roi David" de Honegger, con la Orquesta Filarmónica de la Asociación del Profesorado 
Orquestal, en 1925, bajo la dirección de Emest Ansermet. 

La Sociedad Cultural de Conciertos participó, en colaboración con la Asociación 
Sinfónica de Buenos Aires, en la realización de una serie de conciertos, que dirigió Gastón 
Poulet. En uno de ellos se dieron a conocer algunas obras de la moderna escuela francesa, como 
la Suite en Fa, de Albert Roussel, y la parte final del oratorio "Le miroir de Jesus", de André 
Caplet, con el Coro de la Sociedad Cultural y la participación de Antonieta Silveyra de 
Lenhardson, Carmen Sánchez Elía de Quintana y Noemí Saslavsky. La Sociedad también 
colaboró con Gaston Poulet en los conciertos que el músico francés dirigió en el Teatro 
Colón, en obras como "El Martirio de San Sebastián", de Debussy, y "La Tragedia de Salomé", 
de Florent Schmitt. 

Entre las manifestaciones artísticas más destacadas de las muchas que emprendiera 
la Sociedad Cultural de Conciertos, sería injusto no mencionar especialmente el ciclo de 
conciertos que, dirigido por Ansermet, se llevó a efecto en el Teatro Grand Splendid, con la 
orquesta y el coro de la Sociedad, en 1927. De absolutamente notables ha de calificarse a los 
programas de ese ciclo, no solamente por el número de primeras audiciones para el oyente de 
la ciudad, sino también por la importancia de las obras elegidas. Véase si no: Música de los 
virginalistas del Renacimiento Odington, Purcell, Morley, Wilbe, etc.; una versión 
compendiada de L Incoronazione di Poppea, de Monteverdi; MaMérel“oye, Chansons Madecasses 
(solista, Jane Bathori) y Le tombeau de Couperin, de Ravel; Kammermusik N*1 de Hindemith; 
los tres números de Páques 4 New York de Honegger; Sinfonia, de Milhaud; Septimino, de 
Beethoven; Children “s Comer, de Debussy-Caplet; números corales de Claude Le Jeune; una 
Cantata de Hándel; pequeñas composiciones de Lully; El amor brujo, de Falla (versión inte- 
gral), Suite, Octeto de Vientos y La Historia del Soldado, de Stravinsky, etc. 


NUEVOS CONJUNTOS DE CAMARA 


Dos excelentes conjuntos de cámara debutan en esta temporada en la Asociación 
Wagneriana: el Trio Italiano, formado por Federico Bufaletti (piano), Arrigo Serato (violin) 
y Arturo Bonucci (violoncelo), y el Quinteto Hispania, que integraban Telmo Vela y José 
Outumurro, violines; Manuel Montano, viola, Domingo Taltavull, violoncelo y José Maria 
Franco, piano. A este último conjunto le confió la Asociación Wagneriana una serie de 
conciertos. 


ESTRENOS EN CONCIERTOS 


Entre losestrenos de la temporada musical de 1924, además de las obras mencionadas 
precedentemente, se contaron las siguientes: Elegie, de Juan A. Garcia Estrada; Tres danzas 
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argentinas, de Felipe Boero; Iberia, de Debussy; Danzas de El sombrero de tres picos, de De Falla; 
Poema Sinfónico El Ombú, de Constantino Gaito; La procesión del rocio, de Joaquin Turina; 
En el jardin de los muertos, de Juan José Castro (obra premiada en el concurso de la A.P.O.); 
Poema del Extasis, de Alexander Scriabin. 


ASOCIACION AMIGOS DEL ARTE 


En 1924 se incorpora a la actividad cultural y artística de Buenos Aires, la 
Asociación del epígrafe. Fundada por Adelina Acevedo y con la cooperación espiritual y 
económica de un calificado grupo de personas, Amigos del Arte, bajo la entusiasta y segura 
dirección de Elena Sansinena de Elizalde, transitó durante casi dos décadas un camino en el 
que se anudaron importantes acontecimientos de la vida cultural del país. 

En un evocador y sentido artículo que fechóen "El Paraíso" el 4 de setiembre de 1983 
y que "La Nación" publicó en su edición del día 18 del mismo mes. Manuel Mujica Lainez 
desgrana recuerdos y arranca del olvido a esta ejemplar Asociación y a su principal animadora, 
la señora Sansinena de Elizalde, con motivo de cumplirse el centenario de su nacimiento. No 
resistimos a la tentación de reproducir un párrafo en el que el ilustre escritor define de un solo 
trazo a la benemérita institución. 

Dice así: 

"La influencia ejercida por Amigos del Arte desde 1924 hasta 1944, sobre la 
evolución espiritual de Buenos Aires" es sólo comparable a la que mas tarde lograría el Instituto Di 
Tella. Gracias a ella, los valores auténticosde nuestra pintura y escultura se ubicaron revolucionariamente 
en la justa categoría. Gracias a ella, se divulgó la creación de nuestros plásticos primitivos. Aprendimos 
la importancia de Horacio Butler, Basaldúa, Badi, Berni, Del Prete, Victorica, Spilimbergo, Petorutti, 
Raquel Forner, Norah Borges, Xul Solar. Descubrimos a Figari y a los grabadores del siglo XX argentino. 
¿Y los conciertos? Allí se abrieron los oidos al esplendor inquietante de Stravinsky, de Honegger, de 
Milhaud, de Satie, de Poulenc, de nuestro Juan José Castro, de nuestro Juan Carlos Paz. Cantaba Jane 
Bathori, se sentaban al piano Claudio Arrau y Ricardo Viñes. Asi mismo -y especialmente- debemos 
a Amigos del Arte la actuación en Buenos Aires de escritores de la talla de Keyserling, de Ortega y 
Gasset, de Garcia Lorca, de Waldo Franck. Enel pequeño escenario que ocupaban los conferenciantes, 
dentro del salón de actos de Van Riel, calle Florida, asistimos a la magia lírica de Ramon Gómez de 


la Serna". 


La músicafue ocupando gradualmente un lugar de gran importancia en lasactividades 
de Amigos del Arte hasta su lamentada desaparición, ala que dedicó muchas jornadas de gran 
brillo, merced a lo cual no fue en el vasto panorama de la Asociación una hermana menor de 
las letras y las bellas artes. 

En 1937, cuando Juan Carlos Paz creó la sociedad a la que llamó Conciertos de Nueva 
Música, Amigos del Arte le brindó desde el comienzo firme apoyo. En su sede se realizó el 
concierto inaugural de la nueva entidad nacida para difundir las expresiones más avanzadas, 
por entonces, de la música contemporánea. (ver 1937). 

Amigos del Arte, tuvo en la Revista "Martin Fierro", su medio de expresión escrito. 


PRIMER ELENCO RUSO EN EL TEATRO COLON 


Una importante novedad se registró en el Teatro Colón en la temporada lírica del 
año 1924: por primera vez en esa sala, óperas rusas fueron cantadas en su idioma original. 
Hasta la temporada anterior, tres óperas de ese origen habían sido cantadas en el Teatro 


133 


Colón: "Boris Godunov", de Musorgsky, cuatro veces desde 1909; "El Demonio", de Anton 
Rubinstein, una sola vez (1909), y "Eugenio Oneguin", de Tchaikowsky, una sola vez (1911). 
En todos los casos se había utilizado la versión italiana. 

En 1924, se presentó en el Colón una Compañía formada en su mayor parte por 
cantantes rusos reunidos y dirigidos por Emil Cooper, un talentoso director de orquesta del 
mismo origen. Este grupo, que venía con figuras de primer nivel como el bajo Segismund 
Zalevsky y la soprano Nina Koshetz, presentó tres óperas: "La Dama de Pique", de Tchaikowsky 
(estrenoen Argentina). "El Principe Igor", de Borodin y "Boris Godunov". "El Principe Igor", 
que subía a escena por primera vez en el Teatro Colón, había sido estrenada en 1919 en el 
Teatro Coliseo Argentino. Las tres Óperas rusas constituyeron una pequeña temporada 
dentro de la temporada. Era también la primera vez que en el programa de un mismo año se 
incluían tres obras de esa escuela. 

Agreguemos que, sin sucitar una opinión por completo negativa, la ópera menos 
celebrada por el público fue "La Dama de Pique". Curiosamente, cincuenta y siete años 
después, en la misma sala, fue aclamada en cada una de sus representaciones. 

Segismund Zalevsky cantó, aparte sus obligaciones como integrante del elenco ruso, 
el rol protagónico de "Mefistófeles", de Boito, y el de "Falstaff", de Verdi, asícomo una función 
de "Tosca", como Scarpia. En esa misma función, cantó, como protagonista, su compañera 
del elenco ruso, Nina Koshetz. Por su parte, Emil Cooper completó su actuación en la 
temporada dirigiendo un concierto sinfónico. 


OPERA DE ATHOS PALMA EN EL COLON 


Nazdah, drama lírico del compositor argentino Athos Palma, inspirado en un relato 
del novelista portugués José Maria Ega de Queiroz, sobre el cual trabajó el libretista italiano 
Gino D'Amicis di San Leo, fue seleccionado por un jurado especialmente constituído para 
determinar qué obra de autor argentino debía estrenarse en la temporada lírica del año 1924. 
Naxdah fue estrenada el 19 de junio de ese año, con la dirección de Giuseppe Santini y 
cantada, en italiano por Madeleine Bugg, Sara César, Victor Damiani, Stefan Bielina y Clelia 
Zotti. 

"La Nación", luego de puntualizar que el autor no se había obligado a usar el "color 
local" con el que por lo general se revestian estas obras, expresaba: 

"(...) Ha hecho algo mejor y más importante, ha echado mano de su más absoluta 
sinceridad de expresión". Y concluía afirmando: "Es que es la obra seria de un músico que practica su 
oficio con conciencia”. 


Por su parte, el crítico de "La Prensa", se refiere en estos términos a la que considera 
una bella partitura, 
"(...) se trata de una obra noblemente concebida y realizada; de un drama musical 
moderno, sobrio y expresivo." 


NUEVAS VOCES EN EL TEATRO COLON 


Entre los debutantes de la temporada lírica de 1924 en el Teatro Colón, se contaron 
el bajo Tancredi Pasero, que actuaría en esa sala en seis temporadas, y la cantante argentina 
Sara César, que había cantado en el Teatro Coliseo roles wagnerianos, como Brunilda y 
Kundry. 
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RECITALES DE MARIA BARRIENTOS 


Alejada definitivamente de la escena lírica en la cual había realizado una carrera 
triunfal, Maria Barrientos no abandonó sin embargo el canto al que siguió cultivando en el 
ámbito camarístico. En 1924 reapareció ante el público de Buenos Aires, que siguió 
testimoniándole su admiración, con una serie de recitales que ofreció en el Teatro Cervantes, 
compartiéndolos con el pianista Tomás Terán. 

El primer recital se llevó a efecto el 3 de julio. La célebre cantante compuso su 
programa con obras de Mozart, Massini, Carissimi y Háindel, en tanto Tomás Terán hizo 
escuchar un programa Chopin. Estos recitales, en número de nueve, se extendieron al mes de 
agosto y parte de setiembre y en el curso de los mismos Barrientos desarrolló un amplio 
repertorio en el que junto a los clásicos italianos y alemanes, se situaron composiciones de 
otras escuelas y períodos. Hándel, Bach, Telemann, Gluck, Mozart, Haydn, Rameau, 
Beethoven, Rimsky-Korsakov, se codearon con los españoles San Sebastián, Blas de la Serna, 
Turina, Nin, Falla (Las siete canciones españolas) y con los argentinos Williams, Boero, De 
Rogatis, Aguirre y López Buchardo. 

Por su parte, el pianista Tomás Terán incluyó en sus restantes programas obras de 
Villa-Lobos, Poulenc, Granados, Albéniz, Brahms, Scriabin, Chopin y Liszt. 


1925 
RADIO MUNICIPAL (L.O.S.) 


L.O.S. Broadcasting Municipal, fue creada por Ordenanza 1407/25 de fecha 29 de 
diciembre de 1925, modificada por Ordenanza 2096/27, sancionada por el Concejo Deliberante. 
Los considerandos del proyecto que la Intendencia Municipal sometía a la aprobación de 
dicho Cuerpo, expresaban en la parte sustancial: 

"(...) que la instalación de una estación transmisora de radiotelefonía en 
el Teatro Colón sería el medio másacertado para que los habitantes de Buenos Aires, así como 
los de una gran parte de la población del país, puedan oir los espectáculos que se efectúan en 
nuestro primer coliseo, sin temor a las molestias que ocasiona la transmisión de avisos de 
propaganda comercial que acostumbran hacer las estaciones que actualmente divulgan esa 
clase de espectáculos, no tiene inconveniente en aconsejaros le presteis aprobación, etc." 


La mencionada Ordenanza 2096/27, modificaba el proyecto original previamente 
aprobado, en el sentido de que ampliaba los objetivosa cumplir porla emisora, la cual, además 
de las funciones del Teatro Colón, para la que había sido creada, debía transmitir las sesiones 
del Concejo Deliberante, los conciertos de la Banda Municipal y dar cabida a las informaciones 
municipales. 

El 23 de mayo de 1927 "fue ensayada la estación radiotelefónica municipal, con tres 
micrófonos, dos en el escenario, y uno en la sala, sobre la cuarta fila de plateas" ("La Nación"). 
Este ensayo se produjo en la función inaugural de la temporada lírica, en la que se cantaba la 
ópera "Rigoletto", con Miguel Fleta, Carlos Galeffi, Toti Dal Monte y Tancredi Pasero, en 
las partes más importantes, con la dirección de Gino Marinuzzi. Agregaba al día siguiente el 
mismo matutino que la prueba no había sido satisfactoria debido a ciertas carencias técnicas 
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de los equipos, cuyo costo había sido de 230.000 pesos moneda nacional, y que habían aún 
de ajustarse. 

La inauguración oficial de la emisora municipal fue en la velada de gala realizada en 
el Colón dos días después en celebración de la fiesta patria, y a la que asistieron el Presidente 
de la Nación Dr. Marcelo T. de Alvear y autoridades nacionales y municipales. Luego que el 
Coro del Teatro, con la dirección de César A. Stiattesi, cantó el Himno Nacional Argentino, 
fue representada la ópera de Bellini "Norma", con Claudia Muzio, Ebe Stignani, Giacomo 
Lauri Volpi y Tancredi Pasero, con la dirección de Gino Marinuzzi. Fue aquella una velada 
borrascosa a partir de la ejecución del Himno Nacional, como no dejó de advertirse en la 
transmisión radiotelefónica. El Poder Ejecutivo Nacional había designado una comisión de 
compositores para estudiar y proponer una "versión genuina" del Himno, formada por José 
André, Carlos López Buchardo y Floro M. Ugarte. 

"La Comisión -decía en en comentario de actualidad el diario "La Nación" el 25 
de mayo- acaba de emitir su informe con la investigación histórica, documental y técnica más 
completa, y el Poder Ejecutivo Nacional ha aprobado este trabajo, aceptando como única oficial la 
versión presentada y ordenando lo necesario para su mantenimiento en los archivos públicos". 


Parte del público de aquella noche se hallaba mal predispuesto porlo que consideraba 
una indebida modificación de la canción patria, cuya nueva versión se ejecutaba esa noche, 
y no perdió ocasión para hacerlo notar, lo cual pudo ser detectado por los oyentes de esta 
primera emisión de la "broadcasting municipal". 

Instalada desde 1938 en el Teatro Colón, con entrada independiente por la calle 
Viamonte, a pocos metros de su intersección con Libertad, hasta su definitivo traslado, en 
1970, al Centro Cultural San Martin, la Broadcasting Municipal, que no tardó en responder 
a la más correcta denominación de Radio Municipal que la distingue en la actualidad, 
cumplió una labor por todo concepto digna de encomio, en cuanto llevó la actividad del 
Teatro Colón y otras manifestaciones culturales a millones de habitantes, hasta donde se lo 
ha permitido la potencia de su equipos de transmisión. 

Fue la de Radio Municipal una labor de grandes alcances culturales que la ciudadanía 
debe recordar con gratitud. Desafortunadamente, esta emisora ha debido conocer más de un 
crítico período en su ya dilatada trayectoria, pues no dejaron de hacerse sentir en ella los 
reflejos, cuando no la intervención directa, de la inestabilidad política e institucional del país. 

Incluso no fueron pocas las tentativas que se hicieron para desnaturalizar su misión 
y hacerla descender del nivel y de propósitos, poniéndola en competencia con la radiofonía 
privada, so pretexto de transformarla en una "radio popular". Igualar hacia abajo en materia 
artística y cultural ha sido una típica deformación de algunos sectores politicos del país. Bajo 
las mismas circunstancias, cuando no por arbitraria decisión de las autoridades de turno, 
Radio Municipal dejó, en 1963, de transmitir la totalidad de las funciones líricas del Teatro 
Colón, contrariando las claras disposiciones de la Ordenanza que la creara y que no ha sido 
modificada en ese sentido, limitandose dichas transmisiones a sólo dos funciones y a la 
repetición periódica de una de ellas, registrada magnetofónicamente. 

Esta política ha sido objeto de diversos cambios, ninguno de los cuales le ha 
permitido a Radio Municipal reanudar la política inicial. 

Actualmente y a pesar de que los cambios de orientación programática siguen 
sucediéndose con implacable regularidad y a pesar, incluso de la obsolescencia de sus equipos, 
Radio Municipal sigue desempeñando esforzadamente un valioso papel como instrumento de 
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extensión musical y cultural, en general. 

Debemos recordar, con intención de elogio, que Radio Municipal inició en las 
postrimerías de la década del 60, un magnífico plan de grabaciones fonográficas de música de 
autores argentinos, que fue abruptamente interrumpida por los consabidos recortes 
presupuestarios. 

Injusto sería no evocar en esta reseña de los primeros tiempos de Radio Municipal, 
a Adolfo Sauze que fue durante muchos años "la voz" de la emisora. Una voz baritonal, 
distinguida por su calidad y por la aristocracia con que se expresaba; una voz cultivada con 
la técnica del canto y que, pertenecía a quien había bebido en lasfuentesde la cultura y el arte. 
Cantante, profesor de canto y de estilo, de su amor porel canto de cámara queda el testimonio 
de su excelente recopilación de textos de "lieder", en el idioma original y en sus propias 
traducciones al castellano. Publicó también algunos ensayos, entre los que recordamos el 
titulado "Mozart dramaturgo". 


LOS CUERPOS ESTABLES DEL TEATRO COLON 


Por Ordenanza N* 655 del 12 de diciembre de 1924, que se hizo efectiva en 1925, 
el Concejo Deliberante decretó la estabilidad de loscuerpos artísticos y secciones técnicas del 
Teatro Colón, de acuerdo con las normas previstas en los artículos 4* y 5 de la mencionada 
disposición que, entre los deberes que imponía a la Comisión Administradora designada para 
regir los destinos del Teatro Colón, incluía el de "organizar al personal necesario para el 
funcionamiento del Teatro, es decir, orquesta, cuerpo de baile y coros, maquinistas escénicos, 
electricistas, utileros, etc." e indicaba la forma en que debían realizar los concursos respectivos. 
Componían la Comisión Administradora, presidida por Martin S. Noel, reemplazado luego 
por Enrique T. Susini, Emilio Ravignani, Alberto Malaver, los maestros Floro M. Ugarte y 
Carlos López Buchardo y Cirilo Grassi Diaz, en calidad de director técnico. 

Si este dato se inscribe en un contexto de grandes fechas de la música es porque sus 
proyecciones sobrepasan largamente el carácter de un mero acto administrativo tendiente a 
establecer determinada situación de revista del personal del Teatro. En efecto, la medida 
estaba destinada a gravitar profundamente en los resultados artísticos de las temporadas líricas 
que fueron organizadas desde entonces. La constitución de cuerpos artísticos regulares, que 
bajo la guía de expertos y calificados maestros funcionaron como equipos cultivando un 
repertorio tan amplio como comprometido, en poco tiempo tuvo consecuencias altamente 
favorables para el Teatro Colón que pudo entonces resolver en el país sus propios problemas, 
rompiendo una dependencia con el extranjero que le restaba entidad institucional y le 
imponía un funcionamiento condicionado, irregular y no pocas veces sometido al rigor de la 
improvisación. 

La estabilidad de los cuerpos artísticos, orquesta, coro y ballet, tuvo una prolongada 
gestación, pasando por varias etapas que siguieron el curso de las cada vez mas complicadas 
tratativas impuestas por el sistema de concesiones y que había de conducir finalmente a la ya 
deseada municipalización plena del Teatro. (Ver Teatro Colón, 1908). En un libro inédito 
que hemos leído fragmentariamente, Cirilo Grassi Díaz, personalidad que ocupa un lugar 
importante en la organización del Teatro Colón y de la música en Buenos Aires, nos revela 
detalles poco conocidos de cómo surgió el proyecto de estabilidad de los cuerpos artísticos y 
a través de qué proceso esa estabilidad llegó a concretarse. Todo comienza conlos prolegómenos 
del otorgamiento de la concesión del Teatro para el período 1922-1924 y con la firma de la 
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empresa Walter Mocchi-Faustino Da Rosa de un documento que lleva fecha 3 de octubre de 
1921, en el cual los firmantes se comprometían, en el caso de que la concesión les fuera 
adjudicada, como en efecto ocurrió, a colaborar en la realización de instituciones de carácter 
permanente y a crear escuelas para formar elementos locales. De este modo, la empresa, que 
era la que mayores posibilidades tenía, "a priori' de adjudicarse la Concesión, aceptaba un 
proyecto de Cirilo Grassi Díaz -a la sazón director general de la empresa- compartido por 
Carlos López Buchardo. (Ambos eran fundadores y directivos de la influyente Asociación 
Wagneriana de Buenos Aires). La colaboración de uno y otro, requerida por el Intendente 
Municipal, estaba contenida en el Mensaje remitido por éste al Concejo Deliberante. López 
Buchardo asumiría la dirección de las Escuelas y Grassi Díaz, debía encarar la organización 
de los cuerpos artísticos y de las Escuelas, que son el lejano antecedente del actual Instituto 
Superior de Arte del Teatro Colón (ver 1937). 

La formación de los cuerpos artísticos, que actuarían bajo contrato hasta que fueran 
creados oficialmente, tuvo una azarosa tramitación en lo concerniente a la Orquesta, debido 
a que la Asociación del Profesorado Orquestal (A.P.O.) exigía que el concurso respectivo 
fuese limitado a sus asociados, posición que contrariaba la idea de un concurso abierto 
sustentada por el Teatro Colón y a la postre convalidada por las autoridades municipales. El 
enfrentamiento alcanzó alta temperatura de virulencia, especialmente de parte de la entidad 
gremial. En el diario de sesiones del Concejo Deliberante de ese período, puede leerse una 
violenta declaración al respecto remitida por la A.P.O. Con ese criterio, se realizó, pues el 
Concurso para formar la orquesta del Teatro Colón. Menos complicada resultó la formación 
del Coro y ciertas dificultades presentó la del Ballet. Estos cuerposartísticos, transitoriamente 
"estables", constituyeron la base de los conjuntos estables contemplados por la Ordenanza 
N*655 del 12 de diciembre de 1924, mencionada al comienzo. El jurado para los concursos 
exigidos por la mencionada disposición, estaba constituido por los maestros Ferruccio 
Cattelani, Constantino, Gaito, Celestino Piaggio, Pascual De Rogatis, Carlos López Buchardo, 
Arturo Luzzatti, Floro M. Ugarte, Felipe Boero y Ernesto Drangosch. Solamente los dos 
últimos no pudieron incorporarse. 

El jurado para el Coro, estuvo integrado por Carlos López Buchardo, Floro M. 
Ugarte, César A. Stiatessi, Luis V. Ochoa, Tullio Quercia, Cayetano Troiani, Guido 
Capocci, Athos Palma y Ricardo Rodríguez, quien no pudo incorporarse. 

El jurado para el Concurso del Ballet, estuvo formado por los señores Martin Noel, 
entonces presidente del Directorio, y Carlos López Buchardo, y las señoras Reed de Bideleuri 
y Esmée Bulnes, recordada bailarina que fue coreógrafa del Ballet del Colón a partir de 1931 
y gran maestra de muchos de los mejores bailarines argentinos. (véase 1931). Leticia de la 
Vega, Blanca Zirmaya y Dora del Grande, fueron elegidas porel Jurado de este Concurso como 
bailarinas solistas. 

La Ordenanza 655/1924, dió al Teatro Colón la posibilidad de contar con sus propios 
cuerpos artísticos permanentes, hábiles y experimentados en la frecuentación de un vasto 
repertorio, que suscitaron el elogio de muchos grandes maestros que actuaron en el Teatro. 
Dió también a los músicos del país, a los coristas y bailarines, la posibilidad de acceder a esos 
cuerpos artísticos, considerados como una suerte de meta de sus respectivas carreras. 

La Orquesta Estable, por cuyos atriles han pasado muchos de los mejores 
instrumentistas del país, sólo transitoriamente ha tenido director estable, debido a la 
afluencia casi permanente de grandes directores invitados. 

El Coro Estable, ha llegado a ser uno de los mejores coros de ópera del mundo, hábil 
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para cantar en varios idiomas, entre los cuales incluyó, en años todavía recientes, el polaco. 
Entre sus directores se contaron Aquiles Consoli y César A. Stiattesi (ambos en los primeros 
tiempos); Rafael Terragnolo, uno de los grandes artífices del conjunto, que permaneció 
venticinco años en el cargo; los notables maestros Tullio Boni y Romano Gandolfi, y, en los 
años más recientes, los maestros argentinos Alberto Balzanelli, Andrés Máspero y Julio 
Fainguersch. 

También el Cuerpo de Baile, del cual surgieron figuras estelares, como Mária 
Ruanova, Olga Ferri, Norma Fontenla y José Neglia, tuvoel privilegio de trabajarcon grandes 
coreógrafos y bailarines de renombre internacional, merced a lo cual adquirió una gran 
experiencia en un repertorio de gran riqueza estética y estílistica. Adolph Bolm, que fue su 
primer coreógrafo y consejero, nacido en 1884 en Petesburgo, había venido a Buenos Aires 
por primera vez en 1913 como integrante de los Ballets Russes de Diaghilev. Unos de sus 
primeros trabajos con el cuerpo de baile del Teatro, fue la versión bailada de El gallo de oro, 
de Rimsky-Korsakov, con los cantantes en el foso de la orquesta. 

Fue muy saludable para el bisoño Ballet del Teatro Colón el trabajo realizado con 
Adolph Bolm y los integrantes del Ballet Intime. El artista ruso montó varios espectáculos, 
pero sin duda su trabajo más importante fue Petruchka de Stravinsky, ballet que formara parte 
del repertorio de Diaghilev para el Teatro Colón en 1917, entonces con coreografía de Fokin. 


TILA Y JOHN MONTES 


El 28 de octubre de 1925, con el auspicio de la Sociedad Argentina de Conciertos, 
se presentó en el salón Augusteo, el dúo de pianos formado por Tila (Otilia Horowitz) y John 
Montés, ambos de origen polaco y ambos egresados del Conservatorio de Leipzig. 

Resulta difícil compendiar la actuación de Tila y John Montésen Buenos Aires, que 
se inició el mismo año de su radicación en la Argentina y se prolongó, por espacio de medio 
siglo, hasta el 13 de noviembre de 1975, cuando ejecutaron el Concierto para dos pianos y 
orquesta de Carl Philip Emanuel Bach, con la Orquesta Filarmónica de Buenos Aires. Según 
cálculo realizado por John Montésa nuestro pedido, en ese período realizaron aproximadamente 
250 conciertos en Buenos Aires y un centenar en el interior de la República, a los que hay que 
adicionar los realizados en quince giras de conciertos por diversos países de Europa y los 
Estados Unidos. 

En el caso particular de estos excelentes músicos e instrumentistas, la magnitud de 
la labor que han desarrollado no essu principal mérito. Porencima de su formidable capacidad 
de estudio y de trabajo, claramente demostrada, y que comprendió además de la actividad 
pianística, la docencia, que fue ejercida por ambos, y la crítica musical, que ocupó durante 
muchos años a John Montés, estos artistas, que cultivaban un vasto repertorio del que no 
estaba excluída ninguna propuesta estética, hicieron escuchar al oyente porteño un número 
realmente extraordinario de obras en primera audición, tanto de la literatura para dos pianos 
con orquesta como para dos pianos solos. Entre las primeras, se contaron el Concierto en Re 
Menor de Poulenc; El Concierto K. 365 de Mozart; la Sonata para dos pianos y percusión, de 
Bartók; la Sinfonía N*%5 para dos pianos y orquesta, de Gian-Francesco Malipiero; el 
Concierto de Krenek; el Concertino, de Nikos Skalkottas (estreno mundial, el 27 de mayo 
de 1968 en el Teatro Colón); el Concierto en Fa Mayor de Carl Philip E. Bach, y el Concierto 
en Mi Bemol Mayor, de W. Friedmann Bach. Entre las obras para dos pianos, Tila y John 
Montés, dieron a conocer las siguientes: Introducción, Passacaglia y Fuga op. 96, de Max 
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Reger; Pupazzetti, de Alfredo Casella; En blanc et noir, de Debussy; Scaramouche, de 
Milhaud; Sonata 1942, de Hindemith; Concertino op. 94 de Shostakovich; Variaciones 
sobre un tema de Paganini, de Lutoslawski, y Fantasía Contrapuntística, de Busoni. Además, 
un número imponente de obras de autores clásicos y románticos, y numerosas obras de autores 
argentinos originales para dos pianos o transcriptas. Varias de estas últimas obras, les fueron 
dedicadas a Tila y John Montés por sus autores. Un estreno sudamericano de gran trascendencia 
protagonizado porestosartistasfue la ejecución de El Arte de la Fuga, de Juan Sebastián Bach, 
en versión para dos pianos, el 3 de agosto de 1948. 

Estos antecedentes dan, a nuestro juicio, la medida exacta de la altura de miras que 
presidió la carrera de Tila y John Montés totalmente apartada de la rutina. 

En Buenos Aires, Tila y John Montés, actuaron para todos las asociaciones musicales 
privadas, desde laWagneriana y Diapasón hasta las actuales. En el Teatro Colón se presentaron 
en numerosas oportunidades, con y sin orquesta. Virtualmente todas nuestras orquestas los 
tuvieron como solistas y actuaron bajo la dirección de destacadas batutas nacionales y 
extranjeras. En sus giras internacionales, actuaban invariablemente con las mejores orquestas 
europeas y americanas. 


INTEGRAL DE LOS 
CUARTETOS DE BEETHOVEN 


Ya nos hemosreferido en el capítulo correspondiente a la primera ejecución integral 
de las Sonatas para Piano de Beethoven (ver año 1916), a las dificultades con que se tropieza 
para establecer fehacientemente la fecha en que se realizó por primera vez en Buenos Aires, 
en el curso del presente siglo, la ejecución completa tanto de las Sonatas para Piano como de 
los Cuartetos de Cuerdas de Beethoven. En una época muy temprana de nuestro movimiento 
musical, en que la actividad camarística no tenía demasiada difusión pública ni interesaba 
demasiado a los aficionados, ha habido, seguramente, muchas iniciativas dispersas, organizadas 
por cenáculos punto menos que anónimos casi imposibles de detectar. Como dijeramos 
refiriéndonos a los primeros recitales realizados en el Teatro Colón, el Cuarteto de Cuerdas 
Cattelani (Ferruccio Cattelani y Alessio Morrone, violines; José Bonfiglioli, viola, y Tomás 
Marenco, violoncelo), inició en 1910, en el "foyer" del Teatro Colón la primera ejecución 
integral de los Cuartetos de Beethoven. El ciclo finalizó un año después de iniciado, luego de 
muy espaciados recitales que se llevaron a cabo en diferentes sedes. 

Más allá de toda duda, la primera "integral" de los Cuartetos de Arcos de Beethoven, 
con la debida continuidad y en una única sede se realizó en el marco de la temporada del año 
1925 de la Asociación Wagneriana y estuvo a cargo del Cuarteto Pessina, formado por Carlos 
Pessina y Pedro F. Napolitano, violines; Edgardo Gambuzzi, viola y Adolfo Morpurgo, 
violoncelo. 

Dos años después, con ocasión del centenario de Beethoven, la Asociación 
Wagneriana realizó una nueva ejecución completa de la misma obra, confiándola nuevamente 
al Cuarteto Pessina, en cuya formación se había operado un cambio que consistía en el 
reemplazo de Pedro F. Napolitano por Osvaldo Pessina, en el segundo atril. 

Varios Cuartetos de Cuerdas que han visitado Buenos Aires, se han inscripto entre 
los que han abordado este importante ciclo. Recordemos, entre ellos, al Cuarteto Lener, al 
Cuarteto Budapest, el Cuarteto Húngaro, el Cuarteto Guarneri (U.S.A.), etc. 
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SOCIEDAD DEL CUARTETO 


En 1925, Juan José Castro funda con este nombre un Cuarteto de Cuerdas 
reteniendo para sí el atril de primer violin. Manuel Almirall fue el segundo violin; Bruno 
Bandini, viola, y José Maria Castro violoncelo. 

El nombre elegido para este Cuarteto evoca a la Sociedad creada por el maestro 
Nicola Bassi en 1875, a la que hemos aludido en el primer capítulo de este libro, y a la que 
se debió una esforzada cuanto positiva acción para difundir el gusto por la música de cámara, 
aunque no excluyó de sus actividades las manifestaciones sinfónicas. 

La Sociedad del Cuarteto fundada por Juan José Castro tuvo una existencia muy 
activa. Actuó, en efecto, en el marco de nuestras sociedades musicales más notorias, 
especialmente en Amigos del Arte, y desarrolló un repertorio en el que ocuparon un lugar 
considerable las obras de compositores modernos. Así, estrenó Cuartetos de Honegger y 
Turina, el Concertino de Stravinsky, etc. 


EL TRIO LOCATELLI 


Al promediar los años 20s. surgen en la ciudad nuevos conjuntos de cámara vocales 
e instrumentales que concitan el interés de las asociaciones musicales. Los absorbe, en su 
mayoría, la Asociación Wagneriana, que promueve la difusión de la música de cámara tanto 
como las manifestaciones sinfónicas y líricas. Muchas de esas nuevas agrupaciones tienen 
corta vida y ceden su lugar a otras iniciativas cuya suerte será incierta en una ciudad que 
todavía no responde en la medida deseada a este tipo de propuestas musicales. 

Un buen conjunto parece haber sido el Trio Locatelli, formado por Roberto 
Locatelli (piano), Américo Bellotto (violin) y Armando Russo (violoncelo). 


HEITOR VILLA-LOBOS EN BUENOS AIRES 


Uno de los más sólidos valores de la música de Latinoamerica, dueño de una 
personalidad vigorosa y definida, creador de inagotable facundia, ha compuesto un 
impresionante número de obras. Dueño como pocos de su oficio, músico sincero cuya 
caudalosa naturaleza musical se prodigó en manifestaciones de disímil valía, la obra de Villa- 
Lobos representa, más que ninguna otra, la naturaleza exhuberante y densa de su país y en 
ella se codean las páginas de bella inspiración poética con otras menosfavorecidas. Pero unas 
y otras representan su fuerza desbordante, su pulsación rítmica, su fabulosa capacidad para 
colorear un paisaje y crear sugestivas atmósferas sonoras y para revestirlas con un suntuoso 
ropaje orquestal. 

Villa-Lobos estuvo cinco veces en Buenos Aires, la primera de ellas en 1925. Tras 
haber presentado un Trio en la Embajada de su país, el 1? de junio de ese año, invitado por 
la Asociación Wagneriana, dirigió un concierto de música de cámara con obras propias, en 
el Salón La Argentina. Este fue el programa: Segundo Trio (1915) para piano, violin y 
violoncelo; Les Meres (Les Enfants) (1924), sobre texto de Victor Hugo y Festin Pagano 
(1916), sobre poesias en portugués de Ronald de Carvalho para canto y piano, y Cuarteto 
(1920), para flauta, saxofón, celesta y arpa, con coros de voces femeninas. Colaboraron con 
Villa-Lobos, distinguidos instrumentistas, como Jorge Fanelli, Pedro Napolitano, Adolfo 
Morpurgo, Edgardo Gambuzzi, Roque Spatola y Augusto Sebastiani, el barítono Gregorio 
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Svetloff e integrantes de la Sociedad Coral Argentina y de la Asociación de Coristas Líricos 
Profesionales. 

"Joven aún -anotó el críticode "La Nación"-enla edad en que muchos comienzan- 
Villa-Lobos está independizándose del período de asimilación inevitable en toda iniciación artística. 
Ninguna de las obras constituye algo definitivo, no ya en la música actual sino dentro del bagaje del 
mismo autor. Lo que seguramente no escapó al instinto del público, es que Villa -Lobos es un músico 
muy personal y que mucho de lo que hace oir trae una nota nueva dentro de lo conocido. Esto es ya 
suficiente para establecer la categoría del artista". 


Por su parte el crítico de "La Prensa", expresó en uno de los párrafos de su extensa 
nota: 

"A través de su fecunda labor, sobre todo en sus últimas obras, siéntese a veces 
palpitar más que producciones muy interesantes y bellas, por cierto, de otros compositores del país 
hermano, la gran alma sonora del Brasil. Alma nueva y libre de prejuicios escolásticos; alma de un 
pueblo joven y vigoroso que quiere cantar con su propio acento...". 


En 1935, Villa-Lobos dirigió en el Teatro Colón dos conciertos, los días 4 y 11 de 

mayo, con la Orquesta Estable. En el primer programa, presentó sólo una obra propia, 
Caixinha das boas festas, que Burle Max había estrenado dos años antes. Las demás eran obras 
de Beethoven, Ravel y Juan José Castro. Dedicó el segundo programa a sus obras SinfoniaN 1, 
Amazonas, Poemas Indígenas, Louco, Momo Precoce, Danzas de los Indios Mestizos y Bachianas 
Brasileiras N 1. Todas eran estrenos para Buenos Aires. En la misma temporada dirigió su 
ballet Uirapuru, con coreografía de Ricardo Nemanoff, completando su actuación con un 
concierto con la Filarmónica de la A.P.O. que se efectuó en la sala del Teatro Opera. 
En un nuevo viaje, en 1940, volvió el ilustre compositor brasileño a presentarse en el Teatro 
Colón para dirigir un concierto con la Orquesta Estable, integramente dedicado a sus obras: 
Ao Brasil, Fantasía Movimientos Mixtos para violin y orquesta, Suite del Descubrimiento del Brasil, 
Sinfonía N 2, Aria de las Bachianas Brasileiras N 5, Fragmentos de "Sertaneja”, para canto y 
violin, Xangó y Canto de Macumba. En este concierto Villa-Lobos contó con la colaboración 
de tres intérpretes brasileños: Arnaldo Estrella, (piano), Oscar Borghert (violin) y Ruth 
Valladares Correa (canto). 

En 1946, se registra su última actuación en el Teatro Colón, dos conciertos en los 
que da a conocer varias obras propias: Bachianas Brasileiras N 7, Suites N 1 y N2, el poema 
sinfónico Madona, Choros N 10, Choros N12 y Sinfonía N 2. 

La última visita de Villa-Lobos a Buenos Aires fue en 1952. Ese año contó con la 
Orquesta Sinfónica del Estado (hoy Nacional) para dos conciertos que se efectuaron en el 
Gran Rex y en los que el ilustre artista, fiel a su política, hizo escuchar una selección de obras 
de su inmenso catálogo, cuatro de ellas, en primera audición: Bachianas Brasileiras N%8, 
Choros N%6, Sinfonía N% y el poema sinfónico Erosion. 


MADRIGALISTAS SANTA CECILIA 


También hace su aparición en 1925 la Sociedad Argentina de Madrigalistas Santa 
Cecilia, dirigida por el músico italiano Guido Capocci. Esta agrupación que hizo su debut en 
el Salón La Argentina el 25 de agosto, en un ciclo de la Asociación Wagneriana, fue en 
realidad el primer intento de la Wagneriana de crear su propio coro estable; pero la idea no 
pudo materializarse debido al fallecimiento del maestro Capocci. 
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DIRECTORES DE ORQUESTA 


Digno de mención es el debut del director de orquesta polaco Gregorio Fitelberg, 
convocado para dirigir cinco conciertos sinfónicos y sinfónico-corales con la orquesta y el 
coro estables del Teatro Colón. El distinguido artista volvería a actuar en esa sala en cuatro 
temporadas más, como director de conciertos y de ópera. 

En la misma temporada, también como director de una serie de conciertos, debutó 
un destacado músico argentino: Celestino Piaggio. 


'"TABARE", DE ALFREDO SCHIUMA 


El 6 de agosto, el Teatro Colón estrenó otra ópera de autor nacional: Tabaré, de Alfredo 
Schiuma, que, con la dirección de Tullio Serafin, cantaron, entre otros, Luisa Bertana, Isidoro 
Fagoaga, Zoraida Corucci y Marcelo Urízar. 


CANTANTES LIRICOS 


Debutan en el Teatro Colón en 1925, Ezio Pinza, un cantante de raza (Gurnemanz, 
en "Parsifal"), que actuará en esa sala en seis temporadas consecutivas, y la mezzo soprano 
Bruna Castagna, quien luego de modestos comienzos, llegaría a ser una caracterizada figura de 
su cuerda en el plano internacional. Radicada en la Argentina al término de su carrera, en este 
país se extinguió su vida. 


ESTRENOS EN LOS CONCIERTOS 


Además de las obras de Villa-Lobos mencionadas en este capitulo, dos obras de Juan 
José Castro se estrenanen 1925: la Sinfonía Bíblica y el poema sinfónico A unamadre. Ansermet 
estrena en los conciertos de la A.P.O. su propia versión orquestal de Huella y Gato, de Julián 
Aguirre. Otros estrenos de la temporada: Concierto para coro y orquesta de Richard Strauss; 
Atipa, de De Rogatis; La Valse, de Ravel, Impressioni dal vero, de Gian-Franceso Malipiero; 
Jardines, de Athos Palma, Le roi David, de Honegger. 


1926 
DEBUTAN GRANDES DIRECTORES 


Dueño ya de significativos antecedentes, el director vienés Erich Kleiber entró al Teatro 
Colón por la puerta grande para compartir con Celestino Piaggio la temporada de conciertos 
sinfónicos de 1926. Dirigió catorce conciertos, haciendo escuchar, por primera vez en el 
Colón, el Requiem Alemán, de Brahms; la Cuarta Sinfonía, de Mahler, y una suite de "La 
Infanta", de Franz Schrecker. 

El 27 de agosto, fecha de su presentación, marca el comienzo de una prolongada 
relación de Kleiber con el Teatro Colón, que comprenderá en total trece temporadas entre 
1926 y 1949. En su última presentación en Buenos Aires, en 1952, el Colón no contó con su 
concurso. Extenso sería referir en detalle la actividad que este notable artista desarrolló en el 
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coliseo municipal, tanto en el campo sinfónico como en el de la ópera. Será suficiente decir 
que su nombre ha quedado asociado a grandes acontecimientos de la música en Buenos Aires, 
entre los que han de incluirse los que protagonizó en distintas asociaciones musicales de la 
ciudad. 

Fue Kleiber, aparte de poseer en grado superlativo las cualidades del oficio, un gran 
músico, incorruptible que no transigió jamás con nada que agraviara a la música, como lo 
mandaba su severo código de conducta artística. Su relación con la vida musical de Buenos 
Aires fue a la vez artística y pedagógica y por ello doblemente valiosa. 

En la temporada lírica del mismo año, debutó en el Teatro Colón el director de 
orquesta húngaro Fritz Reiner, cuya brillante trayectoria artística había de culminar como 
director permanente de la Orquesta Sinfónica de Chicago, luego de haber pasado por las de 
Pittsburgh y San Francisco, y ser director por varios años de la Opera de esta última ciudad 
y del "Met" de Nueva York. Se le consideró un heredero de Arthur Nikisch. En su unica 
temporada en Buenos Aires, dirigió cinco óperas: La Walkyria, Tannháuser, Tristán e Isolda, 
Los maestros cantores y Der Freischútz. Quedó en claro entonces su talento artístico, la 
calidad de su técnica y la nobleza de su estilo. 


JANE BATHORI 


La música de Francia no pudo tener en Buenos Aires mejor embajador que Jane 
Bathori. A su vez, la vida musical de Buenos Aires tuvo en Bathori, desde su llegada, la 
consejera más lúcida, la colaboradora más eficaz, la amiga más fiel. Su talento, su sabiduría, 
significaron para la música en la Argentina tanto como lo que significó para la música 
moderna de Francia. Es que, como dijo Paco Aguilar, "Bathori es la Música". 

Su larga permanencia en Buenos Aires, donde llegó con Georges-Jean Aubry para 
dar conferencias y recitales, la incorporó definitivamente a nuestro movimiento musical al 
servicio del cual puso su infatigable actividad, su capacidad para diversificarse en una acción 
múltiple y también un gran amor. Por todo ello, Bathori no fue para nosotros solamente una 
extranjera que cumplió con su deber de revelarnos la actualidad de la música de su país. Su 
entrega a nuestra propia realidad musical, su consubstanciación con nuestro medio, hicieron 
que también nos perteneciera un poco. "Bathori-lección, Bathori-vida", dijo de ella Daniel 
Devoto. 

Jeanne-Marie Berthier, en el mundo del arte Jane Bathori, estudió piano y canto en 
el Conservatorio de Paris, de cuyo coro también formaba parte. Se reveló de inmediato como 
una notable pianista, pero pronto supo que sus manos eran muy pequeñas para resolver los 
pasajes en octavas, por lo cual, si bien nunca abandonó ese instrumento, su interés artístico 
se centró en el canto. Sus primeros éxitos como cantante los obtuvo Bathori en el campo de 
la Ópera. En efecto, debutó en Nantes como protagonista de "Cendrillon", de Massenet; 
luego, Toscanini la convocó a la Scala de Milan para desempeñar los roles protagónicos de 
"Hánsel y Gretel", en la primera representación de esta Ópera en Italia, y de "Germania", de 
Franchetti, que se estrenaba en ese año de 1902. En esta ópera, Bathori tuvo asu vera a Enrico 
Caruso. 

Su encuentro con Debussy, del que estrena en 1911 "Le promenoirdesdeuxamants", 
determina un nuevo sesgoen su carrera. A partir de entonces, Bathori seinclina definitivamente 
porel canto de cámara, abandonando gradualmente el género lírico. Curiosamente, volverá 
a la ópera en Buenos Aires, veinte años después, invitada a cantar en el Teatro Colón 
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"L“Heure Espagnole", de Ravel. La canción de cámara la absorbe por completo. Tiene una 
sorprendente capacidad para acompañarse a sí misma. Darius Milhaud, la recordaba así: "Qué 
cantante admirable eras, al poder, mientras cantabas en un estilo tan puro, con una dicción 
tan clara, un encanto tan discreto y tan íntimo, realizar con tal facilidad lassonoridades sutiles 
y aristocráticas del piano" (1). 


Orientada su carrera artística hacia la melodía francesa, el nombre de Jane Bathori 
está unido a la música vocal de los principales creadores franceses de su tiempo, aunque no 
dejara de lado la obra de los jóvenes compositores. Bathori estrenó la casi totalidad de la obra 
vocal de Ravel, incluyendo la tumultuosa "premitre" de "Les histoires naturelles", uno de 
cuyos números -Paon- le está dedicado. Ravel, al igual que Fauré, se sentó al piano muchas 
veces para acompañar a Bathori, intérprete de su propia música. También Debussy lo hizo en 
1916 en su "Trois poémes de Mallarmé". Y así como Ravel, Debussy y Fauré, también 
Milhaud,Roussel, Durey, Chabrier, Honegger y muchos otros, confiaron sus obras a la 
sensibilidad de Bathori, a su refinada musicalidad, a su talento de "musicienne inoui" 
(Delage). 

Poseía un inmenso prestigio en el ámbito de la música y el arte, en general, de su 
tiempo. Recordemos que en Paris dirigió el famoso "Vieux Colombier", una de las instituciones 
más relevantes y de mayor trascendencia del arte moderno. 

Contratada juntamente con el musicógrafo G. Jean Aubry, por la Sociedad Diapasón 
para dar una serie de seis audiciones y conferencias, Jane Bathori desplegó en Buenos Aires 
el rico bagaje artístico que traía consigo. Ante todo, debió cumplir su compromiso con 
"Diapasón" entidad a la que quedaría afectiva y artísticamente ligada mientras estuvo en 
Buenos Aires. El 15 de julio de 1926 dió en "Diapasón" comienzo al ciclo que debía 
prolongarse hasta el 26 de agosto y en el cual G. Jean Aubry, sería el conferenciante, y Rafael 
González, su colaborador en el piano. El acto inicial fue dedicado a "El alma infantil en la 
música" y fue ilustrado por Bathori con obras adecuadas, aunque no estaban escritas 
especialmente para niños. 

"La Nación", dijo al día siguiente: 

"Si el arte del piano de Bathori es de una rara perfección, su arte del canto, es 
simplemente maravilloso. De sus labios surgen espontáneas, con la naturalidad de una admirable 
improvisación, lasenormes dificultades vocales que han acumulado en sus obras los músicos modernos. 
Ningún acento fuera de lugar, una dicción justa, un sentido rítmico extraordinario, una emoción 
juvenil, una comprensión refinada. Imposible revelar con mayor discreción, con más tacto, consentido 
más agudo y seguro del matiz las obras más complejas de la literatura actual. Es un prodigio de exactitud 
y de sencillez y su éxito fue tan grande como merecido". 

Los siguientes actos del ciclo versaron sobre los siguientes temas: "L“échange de la 
poésie et la Musique”. Programa dedicado a Debussy con la colaboración de Juan Carlos Pini para el 
dúo de Pélléas et Mélisande, con Bathori; "Los animales en la Música", "Maurice Ravel" y "La joven 


música francesa", 


De ahí en más, Bathori da recitales, prepara obras clásicas y modernas, no solamente 
francesas sino también españolas, italianas e inglesas; canta en el estreno argentino de Judith, 
de Honegger, que ella misma preparó para un concierto de la Asociación Wagneriana 
realizado el 8 de octubre de 1930, y también prepara la primera audición de Le Roi David en 
el Teatro Colón, en la que participará también como solista, bajo la dirección del autor. 


(1) Citado por Daniel Devoto en su artículo "Jane Bathori, 1877-1970", publicado en "Buenos Aires 
Musical" el 1? de julio de 1970. 
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También hemos de recordar que en 1927, centenario de Beethoven, cuando la 
Asociación Wagneriana resolvió erigir en Buenos Aires un monumento al gran músico, Jane 
Bathori colaboró en uno de los conciertos que se realizaban para recaudar fondos destinados 
a sufragar el monumento, que había sido encomendado al escultor argentino José Fioravanti, 
preparando un espectáculo en el que tuvo su primera audición argentina la Ópera de cámara 
"Les malheurs d'Orphée", de Milhaud, que fue dirigida por Aquiles Lietti y cuyo elenco fue 
encabezado por Bathori. 

Ella cantó también algunos "lieder" alemanes y cancionesfrancesas, entre estas, "Les 
Chansons Madecasses". 

Al Teatro Colón volvió Bathori en 1932 como protagonista de "L“Heure Espagnole" 
de Ravel, que ese año tenía su estreno argentino con la dirección de Juan José Castro. 

En 1930, la Asociación Wagneriana le encomendó la organización y dirección de 
un coro mixto y un proyecto de creación de la Opera de Cámara de la Asociación. La 
presentación del Coro se produjo el 1? de setiembre de 1930 en un concierto de la orquesta 
de la Asociación Sinfónica, dirigida por Juan José Castro. En esa oportunidad, Bathori cantó 
"Deux ariettes oubliées" (Verlaine) de Debussy-Caplet y fue una de las solistas de la Cantata 
"Por los tiempos", de Juan Sebastián Bach. 

Durante la segunda guerra mundial, Bathori residió en la Argentina. En esos años, 
desarrolló una intensa y fecunda actividad: se incorporó a la carrera docente en la Universidad 
Nacional de Cuyo, creó y dirigió la sección musical del Instituto Francés de Estudios 
Superiores, dió clases de piano, de canto y de interpretación y preparó obras corales y 
dramáticas, ratificando su asombrosa capacidad de trabajo y ofreciendo una estupenda 
lección de vida consagrada al culto de la música. Precisamente en el Instituto Francés, realizó 
una serie de memorables conferencias-conciertos unidos por el título "Les musiciens que j'ai 
connu", en las que desfilaron imágenes y músicas de Francia. En 1943 estrenó en nuestra 
ciudad "Voyage d'été" de Milhaud. 

Toda esta actividad permitió a Bathori estrechar aún más los vinculos profesionales 
y afectivos que la unieron a nuestro medio, a nuestros músicos, a nuestra música -que ella llevó 
a Francia- y a nuestro país para el que ella constituye un recuerdo entrañable y del que se 
marchó para no regresar, en 1946. 


JULIO PERCEVAL 


Natural de Bélgica y radicado desde 1926 en la Argentina, cuya ciudadanía adoptó 
pocosaños después, la poderosa individualidad de este artista, compositor, organista, director 
de orquesta y pedagogo, se reflejó en todos los aspectos del movimiento musical argentino. 

Como compositor, no tardó en ser parte activa del Grupo Renovación (véase 1929) 
y posteriormente de Nueva Música (véase, 1937) creada por Juan Carlos Paz, vinculaciones 
que hablan de un espíritu inquieto, ávido de nuevas experiencias en el campo de la creación. 
Como organista, al cual queremos referirnos especial mente, fue un maestro de cualidades que 
lo pusieron a la cabeza de la actividad organística argentina. 

Como pedagogo, la contribución de Perceval fue relevante. A él se debe la creación 
de la Escuela Superior de Música (antes Conservatorio de Música y Arte Escénico) de la 
Universidad de Cuyo, en la cual creó el Departamento de Musicología y la Orquesta 
Sinfónica universitaria. Su colaboración fue a su turno requerida por la Facultad de Ciencias 
Musicales de la Universidad de Chile, en la que se desempeñó como profesor de órgano y de 
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composición y contrapunto. 

Organista de la Catedral Metropolitana y del Colegio Nacional Buenos Aires, Julio 
Perceval se pone con frecuencia en contacto con losoyentes porteños a través de memorables 
conciertos y recitales de los cuales recordaremos, por fuerza, solo algunos, a comenzar por el 
que el 1? de setiembre de 1950 ofreció en el Templo de la Consagración Evangélica Alemana, 
en el que hizo escuchar la Parte 111 de la Klavieruebung, una de las obras para organo más 
importantes de Juan Sebastián Bach. 

En 1952, en la Basílica de la Merced, presentó un programa en el que transitó desde 
Reinken y Pachelbel a Messiaen y Ginastera, pasando por Brahms y Max Reger. Perceval puso 
término a este programa con una improvisación sobre un tema original propuesto por el 
compositor Roberto Garcia Morillo. 

"Perceval -expresó el crítico Eduardo Jorge Baldassarre-, dueño absoluto del 
instrumento y de sus inagotables posibilidades, lo convirtió en una orquesta y asombró nuevamente 


con la rica inventiva y la frondosa fantasía que lo caracteriza para el hallazgo de las combinaciones en 
que es tan pródigo este instrumento de instrumentos". 


El 20 de agosto, en un curioso concierto coral e instrumental, en el que intervinieron 
Gunther Ramin y el Thomanerchor de Leipzig (Bach, Schubert, Schumann, antiguos 
madrigales italianos y canciones populares alemanas, y el pianista Aldo Ciccolini (obras de 
Chopin), Julio Perceval ocupó la tercera parte del programa dedicándola a la improvisación 
enel organo electrónico del Teatro, instrumento que, desde luego, no posee la majestuosidad 
y la amplitud del órgano tradicional, según el propio Perceval lo anticipaba en las notas del 
programa, pero que se distingue por ciertas cualidades de color nada despreciables. El arte 
tradicional de la improvisación, que también cultivaran los clavecinistas, ha quedado desde 
el siglo XIX, circunscripto al área organística. Julio Perceval fue un gran maestro en ese arte 
para el cual no solamente poseía en excepcional medida la técnica del instrumento sino 
también una capacidad creadora fuera de lo comun. 


LTA CIMAGLIA 


El 13 de diciembre de 1926, en el salón La Argentina y en el ciclo de conciertos de 
la Asociación Wagneriana, hizo su presentación la pianista argentina Lia Cimaglia, alumna 
de Alberto Williams, que luego de recibir los consejos de otros maestros, siguió en Paris cursos 
de perfeccionamiento con Alfred Cortot e Yves Nat. Lia Cimaglia, que ya había actuado en 
público desde corta edad, hizo con este concierto su debut profesional en el alto nivel 
concertístico del Buenos Aires de la época. Este fue el programa del concierto al que hacemos 
referencia: El herrero armonioso, de Hándel; Pastoral y Capricho, de Scarlatti; Siciliana, de 
J. S. Bach; Preludio y Fuga en La Menor, de Bach-Liszt; Campera, de López Buchardo; Huella 
y Poncho de Macachines, de Williams; Evocación, de Albéniz; Tres movimientos perpetuos, 
de Poulenc; La niña de los cabellos de lino, de Debussy; La Danza de Olaf, de Pick- 
Mangiagalli; Tristán e Isolda, de Wagner-Liszt; Estudio y Poema, de Scriabin, y La gran puerta 
de Kiev, de Cuadros de una Exposición, de Musorgsky. 

En 1938, hizo su debut en el Teatro Colón, en el que ha actuado en numerosas 
oportunidades en recitales y como solista. Precisamente en este último carácter y con las 
Variaciones Sinfónicas de Cesar Franck, con la dirección de Juan José Castro, hizo ese debut 
el 12 de noviembre. Un año después, actuó en Europa por primera vez, presentándose en la 
Salle Pleyel de Paris. 
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La dilatada carrera de esta distinguida pianista argentina, que se dedicó también a 
la composición, le ha merecido, por su innata musicalidad y seriedad artística, unánime 
respeto. 

Con referencia a sus testimonios discográficos, mencionemos que en 1966, Lia 
Cimaglia emprendió la grabación integral de la obra para piano de su maestro Alberto 
Williams, que fue editada localmente. 


MAGDA TAGLIAFERRO 


Nacida en Petrópolis, Brasil, y considerada una pianista francesa por su origen y por 
su formación musical, Magdalena Tagliaferro asombraba en los años de su infancia al público 
parisiense por sus extraordinarias dotes pianísticas. Alumna desde entonces de Alfred Cortot, 
pasó a ocupar siendo muy joven un envidiable lugar en el mundo europeo de la música. 
Sostuvo durante muchos años su decisión de no tocar para el público de los Estados Unidos, 
que deseaba escucharla. Finalmente, cedió ofreciendo su primer recital en el Carnegie Hall 
de Nueva York cuando ya había superado largamente los ochenta años de edad. Los cronistas 
de ese recital lo exaltaron como un gran acontecimiento artístico. 

Magdalena Tagliaferro vino a Buenos Aires por primera vez, siendo una niña, poco 
después de que lo hiciera Miecio Horszowski (véase 1906), otro prodigio infantil. Ya una 
artista madura, se presentó el 2 de junio de 1926 en el Teatro Odeón, iniciando un extenso 
ciclo de recitales, que fueron auspiciados por la Asociación Wagneriana. El primerprograma 
estaba así formado: Sonata N*12 en La Bemol Mayor op. 26, de Beethoven; Concierto, de 
Bach-Boskov; Scherzo N*1, Dos Estudios y Valsen La Bemol, de Chopin; Tres movimientos 
perpetuos, de Poulenc; Polichinlo, de Villa-Lobos; Jeune fille au Jardin, de Mompou; Danza, 
de Granados; fragmentos de "El amor Brujo", de De Falla. 

"Hacía tiempo -comentó el crítico de un matutino- que, de entre la cantidad de 
pianistas que nos visitan, no podíamos señalar cualidades tan completas y tan felizmente unidas como 
las que adornan a esta artista. Porque Magda Taglaiferro no es una simple pianista, en el sentido que 
generalmente se conoce. Es algo mucho mejor y más raro. Es una naturaleza musical exquisitamente 
sensible, de una inteligencia finísima, de una emoción rica y ardiente que se sirve de una técnica basada 
en los principios racionales del piano para presentar las obras con honradez y decoro ejemplar... 
Gusto y estilo perfectos... Fue un placer escuchar un talento tan comprensivo y musical." ("La 
Nación"). 


La artista brasileña finalizó su actuación de ese año con un recital para la Asociación 
Wagneriana que se realizó en el Salón La Argentina el 14 de junio, en el que la crítica volvió 
a admirar sus "bellas condiciones de intérprete y de ejecutante, y de intérprete personal, pero 
respetuosa". 

En 1943, Magda Tagliaferro volvió a Buenos Aires. Lo hizo en el Teatro Colóncomo 
solista del Concierto op. 54 de Schumann, con la Orquesta Estable del Teatro dirigida por 
Juan José Castro.La última actuación de la notable pianista brasileña en esta ciudad, data del 
mes de setiembre de 1967. Tenía entonces setenta y tres años. En el Teatro Coliseo y con la 
dirección orquestal de Eduardo Mata, fue solista de la Balada op. 19 de Gabriel Fauré y de la 
Fantasía Húngara, de Franz Liszt. 

Numerosos músicos compusieron para ella. Mencionemos entre ellos a Reynaldo 
Hahn, que le dedicó su Concierto para piano y orquesta, y Heitor Villa-Lobos que escribió 
para la pianista compatriota, la Fantasía "Momo Precoce" que Tagliaferro estrenó en Paris. 
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OLLANTAY, de CONSTANTINO GAITO 


Constantino Gaito, una de las figuras prominentes de la música argentina de su época, como 
compositor y como maestro de una brillante generación de creadores nacionales, compuso 
ocho óperas, cinco de las cuales fueron estrenadas en el Teatro Colón. Ollantay es, tal vez, la 
obra dramática que mejor lo representa, junto con "La sangre de las guitarras", que alcanzó 
en su tiempo mayor difusión, gracias, probablemente, al drama criollo que la sustenta, al 
sentido realista con que fue tratado y al uso oportuno de algunos materiales folklóricos. 
Ollantay, transcurre en un ambiente arcaico más severo y de colores menos contrastantes, 
inteligentemente tratado. Es, a nuestro juicio, su obra mejor elaborada y más equilibrada y 
sirve, ajustadamente, al excelente libro de Victor Mercante. 

Ollantay, fue estrenada el 23 de julio de ese año, con un elenco de primer orden en 
el que figuraban Aureliano Pertile, Benvenuto Franci, Claudia Muzio, Luisa Bertana y Ezio 
Pinza, quienes cantaron en italiano. Dirigió la orquesta Giuseppe Santini, y Bronislava 
Nijinska, se encargo de la parte coreográfica. 


EL ESTRENO DE "TURANDOT" 


El 25 de abril de 1926, se efectuó en La Scala de Milán, con la dirección de Arturo 
Toscanini, el estreno mundial de Turandot, la ópera póstuma de Puccini. No habían 
transcurrido todavía dos años desde la muerte del compositor de Lucca, que había dejado 
trunca la ópera. Franco Alfano, había completado el dueto y la escena final. El elenco de La 
Scala había reunido a Rosa Raisa, Miguel Fleta, Maria Zamboni y Carlos Walter. 

La primera representación de Turandotfuera de Italia, se realizó en el Teatro Colón 
de Buenos Aires el 25 de junio, exactamente dos meses después del estreno absoluto en Milán 
y cinco meses antes de que Héctor Panizza dirigiera la segunda representación en La Scala. 
El estreno argentino fue dirigido por Gino Marinuzzi, y en el palco escénico, los principales 
intérpretes fueron Claudia Muzio, Giacomo Lauri Volpi, Rosetta Pampanini y Tancredi 
Pasero. 


CANTANTES LIRICOS DEBUTANTES 


Como Micaela, en "Carmen", debutó en el Colón una cantante argentina que gozó 
de justo prestigio en el país y en Europa: Isabel Marengo, cuya carrera se prolongaría hasta 
1949. También debutaron dos distinguidas cantantes italianas, Giannina Arangi Lombardi y 
Rosetta Pampanini. En la temporada alemana, se presentaron dos notables artistas: el bajo 
Alexander Kipnis (Hunding en "La Walkyria”) y Friedrich Schorr (Wotan). Kipnis cantó en el 
Colón en siete temporadas; Schorr, sólo en una. 


NOVEDADES EN LOS CONCIERTOS 
Entre los estrenos de esta temporada, se cuentan los siguientes: Suite de El Amor por 
las Tres Naranjas, de Prokoffiev; La Pisanella, de Ildebrando Pizzetti; Schéhérazade, de Ravel; 


Cantique de Páques, de Honegger; Poema Heroico, de Juan Carlos Paz (premiada en el Concurso 
de Composicion de la A.P.O.), y Suite del Natalicio de la Infanta, de Franz Schrecker. 
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Alfred Cortot Mischa Elman José Iturbi 


Joseph Szigeti Zino Francescatti Jacques Thibaud 


EL TALENTO DE BRONISLAVA NIJINSKA: 
"BODAS" DE IGOR STRAVINSKY y OTRAS OBRAS 


Ex-integrante de los Ballets Russes de Diaghilev, Bronislava Fomichina Nijinska, 
instalada definitivamente como coreógrafa en un nivel de excelencia y con el renombre que 
le habían dado sus trabajos sobre ballets de Stravinsky ("Le Renard" y "Noces") y Milhaud 
("Le train bleu”), entre otros, aceptó una propuesta del teatro Colón de Buenos Aires que no 
solamente le proponía la creación coreográfica sino también subliminalmente, una labor de 
escuela con el apenas nacido Ballet del teatro. La misma intención había tenido, como hemos 
visto, en 1925, la contratación de Adolph Bolm. 

Diez obras compusieron el repertorio preparado por Nijinska en 1926. La más 
importante de ellas era Bodas, de Stravinsky, que ella misma creara en Paris tres años antes. 
Entre las restantes, se contaron, "El Carillon mágico", de Pick Mangiagalli; "A orillas del 
mar", de "Le train bleu", de Milhaud, y Cuadro Campestre de Gaito, primer ballet con música 
de autor argentino estrenado en el Teatro Colón. 

Bodas fue estrenada el 19 de octubre de 1926, bajo la dirección musical de Aquiles 
Lietti, y con los siguientes intérpretes: Pianistas, Mafalda Napolitano, Lita Spena, Raúl 
Spivak y Aldo Romaniello; Cantantes, Tina di Bary, Cristina Salas Molina, Carlos Rodriguez 
y Gregorio Svetloff. 

Tresimportantes creaciones presentó Nijinska en la temporada de 1927, entre ellas, 
el estreno mundial de Alla y Lolly, sobre la música de la Suite Escita, de Prokoffiev. Este fue 
el primer ballet del eminente músico ruso estrenado en el Teatro Colón. Seguirían Chout, en 
1930, y Romeo y Julieta, en 1951. Las restantes fueron sus coreografías para Dafnis y Cloe, de 
Ravel, y La Giara, del compositor italiano Alfredo Casella, que se estrenó con la dirección 
de Gino Marinuzzi. Alla y Lolly y Dafnis y Cloe, fueron dirigidas por Aquiles Lietti. 


1927 


LAS SINFONIAS DE BEETHOVEN 
CICLO INTEGRAL 


LA MISSA SOLEMNIS 
Estreno 


La ejecución aislada de las Sinfonías de Beethoven fue muy frecuentada en los 
conciertos desde los comienzos del siglo. La ejecución integral de ese estupendo fruto de la 
cultura europea, no es frecuente y constituye cada vez un acontecimiento que tiene 
irresistible poder de convocatoria. 

El centenario de Beethoven fue dignamente conmemorado en Buenos Aires. Los 
actos principales fueron organizados por el Teatro Colón y la Asociación Wagneriana, 
respectivamente. El Colón confió a Erich Kleiber la dirección de una serie de conciertos 
sinfónicos que comprendieron un extenso número de obras beethovenianas, incluyendo, por 
primera vez en el Teatro Colón las Nueve Sinfonias. 

A este acontecimiento se sumó el estreno argentino de la Missa Solemnis, en el marco 
de la misma conmemoración. Participaron en estos memorables conciertos, la Orquesta y el 
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Coro Estables del Teatro y en calidad de solistas, Adelina Morelli, Paula Weber, Carlos 
Rodriguez y Fernando Traverso. 

En el capítulo correspondiente a la Asociación Wagneriana (1912) se comenta la 
conmemoración del centenario de Beethoven en dicha entidad. 


CLEMENS KRAUSS EN BUENOS AIRES 


Invitado por la Asociación del Profesorado Orquestal (A.P.O.) para dirigir una serie 
de conciertos con su Orquesta Filarmónica , vino por primera vez a Buenos Aires el maestro 
austríaco Clemens Krauss, eminente intérprete y amigo entrañable de Richard Strauss. 

Clemens Krauss era a esa altura un director que gozaba de inmenso prestigio 
internacional y su nombre estaba unido a hechos importantes de la música. Fue él quien 
dirigió el estreno vienés de "Wozzeck". En esa oportunidad dirigió Krauss ocho conciertos en 
el Teatro Coliseo, alabando la crítica "las extraordinarias cualidades de músico y de virtuoso 
de la batuta" del director visitante. Regresó Krauss a Buenos Aires en 1948 para dirigir una 
serie de conciertos al aire libre organizados por el Teatro Colón y en esta sala, una reposición 
de "Juana de Arco en la Hoguera". 


ESTRENO DE "LE ROSSIGNOL" 
DE STRAVINSKY 


A pocos días del estreno argentino de la música de L Histoire du Soldat, dirigida por 
Ernest Ansermet en el Grand Splendid, el Teatro Colón estrenó "Le Rossignol”. Fue esta la 
primera obra lírica de Stravinsky que se escuchó en el coliseo municipal. La seguirían, 
"Oedipus-Rex", "The Rake'“s Progress" y "Mrava", en este orden. 

Le Rossignol se cantó, en versión francesa, el 28 de junio. Fue dirigida por Ferruccio 
Calusio y cantada por la célebre soprano Toti Dal Monte, Adelina Morelli, Carlos Walter, 
Alfredo Tedeschi, Fernando Traverso y Bruna Castagna, entre otros. Alexander Sanine fue 
el regisseur y Bronislava Nijinska, la coreógrafa. 


DEBUT DE FERRUCCIO CALUSIO 


Ferruccio Calusio, uno de los exponentes más calificados y más cultos musicalmente 
de la dirección orquestal argentina, debutó en el Colón en 1927 dirigiendo "Hansel y Gretel" 
y, como se ha visto, "El Ruiseñor". La actuación de este maestro en el Teatro Colón, 
comprendió veintiseis temporadas entre 1927 y 1960. Dirigió óperas y conciertos, y enambos 
géneros hizo valer su capacidad musical y su gran experiencia profesional, cimentada en su 
actividad como sustituto de Arturo Toscanini. La actividad de Ferruccio Calusio se extendió 
a Europa y los Estados Unidos. 


CANTANTES PARA EL COLON 


Notables voces líricas femeninas se incorporaron en 1927 a la actividad del Teatro 
Colón. Fueron ellas: la mezzo soprano italiana Ebe Stignani (Adalgisa) y la soprano británica 
Eva Turner (Leonora, de "Fidelio"). También estuvo entre las debutantes de 1927 Giuseppina 
Cobelli, una de las sopranos dramáticas más importantes de su generación, que se presentó con 
"Resurrezione", de Alfano. 
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ORQUESTA DE CAMARA ARGENTINA 


La Orquesta de Cámara Argentina, fundada y dirigida por Alfredo L. Schiuma, 
constituyó una plausible iniciativa que tuvo escasa permanencia en la vida musical de la 
ciudad. La falta de continuidad que se aprecia, hoy como ayer, en la vida y en la acción de las 
instituciones musicales, que nacen con gran esfuerzo y se extinguen con rara facilidad, es un 
signo negativo que se extiende a todos los campos de la actividad nacional. 

Años más tarde, el violinista Isaac Jose Weinstein, formó con integrantes de la 
Orquesta Estable del Teatro Colón un conjunto de cámara que usó, invirtiendo algunos 
términos, el mismo nombre que la desaparecida orquesta de Schiuma. En efecto, se llamó 
Orquesta Argentina de Cámara y luego se convirtió en Orquesta de Cámara de la Asociación 
Wagneriana. 


LA REVISTA DE MUSICA 


Enel estilo de la Revista que la Asociación Wagneriana editaba en los primeros años 
de su existencia, cuando esta hubo desaparecido y como una prolongación de la misma, la 
editorial Ricordi Americana de la Argentina resolvió publicar La Revista de Música, una 
publicación sumamente interesante, con amplia y valiosa información y artículos y ensayos 
firmados por caracterizadas personalidades de la música del país y del extranjero. La Revista 
de Música, se publicó entre 1927 y 1930, con la dirección del Ingeniero Guido Valcarenghi, 
presidente de la mencionada Editorial. En el último número, del 15 de junio de 1930, se leía 
en un artículo titulado "Despedida": 

"...bajo todo aspecto, el público musical no ha demostrado ningún interés 
por el concepto histórico-crítico de la música. Compenetrados de esta triste verdad, la 
inutilidad de nuestros esfuerzos, hemos decidido poner fin a nuestra publicación. Comprobamos 
el hecho sin rencor, pero sí con cierta amargura; una ciudad de dos millones de habitantes, 
que cuenta con un gran teatro de ópera y otros de menor importancia, con dos asociaciones 
sinfónicas, con diversas asociaciones musicales, con numerosos conservatorios, con 
compositores y ejecutantes de mérito, con el concurso de tantos artistas extranjeros y miles 
de aficionados, no puede sostener una revista musical. ..por falta de lectores." 


JOSE ITURBI, PIANISTA Y DIRECTOR 


El pianista José Iturbi, debutó en Buenos Aires el 28 de junio de 1927, iniciando una 
serie de recitales en el Teatro Odeón. Llegaba precedido de gran prestigio, al punto de ser 
considerado en Europa como uno de los mejores intérpretes del teclado. 

La crítica musical coincidió en los elogios al intérprete español, y en términos muy 
similares, como puede apreciarse en estos dos ejemplos: 

"Iturbi es, ciertamente, uno de los artistas más puros, más nobles que aquí se han 


podido escuchar desde mucho tiempo atrás. Hay una dignidad, un decoro en sus ejecuciones, que por 
su poca frecuencia al primer momento sorprende a un público habituado a recursos efectistas de 
intérpretes con pretensiones de personalidad... Mecanismo maravilloso por su precisión, su claridad... 
de una flexibilidad sorprendente que le permite obtener una variedad infinita de matices...("La 
Nación") 

"José Iturbi ha triunfado ampliamente y lo merece por su arte exquisito. Mecanismo 
de perfección insuperable, muy típico de la escuela francesa. Igualdad, suavidad, finura de toque, 
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matices admirables. Nada efectista, Iturbi es un concertista serio y sobrio que pone su amplísima 
técnica al servicio de un temperamento musical de primer orden". ("La Revista de Música”, Ernesto 


de la Guardia). 


Iturbi formuló para su presentación el siguiente programa: Sonata en La Mayor de 
Mozart; Sonata en Sol Mayor op. 14 N?2 de Beethoven; Au bord d un source y Rapsodia N*11 
de Liszt; Feux d'Artifice y Jardins sous la pluie, de Debussy; Corpus en Sevilla, de Albéniz; 
Danza Valenciana, de Granados; Humoresque de Rachmaninov, e Islamey de Balakirev. 

José Iturbi regresó muchas veces a Buenos Aires. Su última actuación fue en 1959. 
En 1935, se presentó como pianista en el Teatro Colón, ofreciendo seis recitales, y como 
director de orquesta, en la misma sala con la Orquesta Estable del Teatro, en tres ocasiones 
en las que actuó también como solista en el Concierto N%3 de Beethoven y el Concierto K. 
466 de Mozart. En 1936 repitió esa actuación. Esta vez, los recitales fueron sólo dos y, en 
cambio, los conciertos sinfónicos fueron seis, alternando como solista con Alejandro 
Brailowsky. En 1939, dió nueve recitales -uno de ellos a dos pianos con su hermana Amparo- 
y dirigió seis conciertos en los que actuaron con ella en Conciertos para dos pianos (Concierto 
enRe para dos pianos y orquesta de Mozart y Tres Danzas Españolas para dos pianos y orquesta, 
de Infante) y él solo en el Concierto en Re op.21, de Haydn. Tras un largo interregno, volvió 
a actuar Iturbi en nuestra ciudad'en 1959, para dar dos recitales en el Colón. Intérprete de no 
infundada fama y con un notable ascendiente sobre el público, que le seguía en el Teatro 
Colón y en las asociaciones, ya se había advertido en él en años anteriores, una marcada 
tendencia a las concesiones y al efectismo expresivo que antes nada había permitido 
vislumbrar. A esta tendencia, a la manifiesta arbitrariedad de sus propósitos, se sumó en 1959 
el deterioro de un mecanismo que había hecho de José Iturbi un pianista extraordinario. 


NATHAN MILSTEIN 


El violinista ruso Nathan Milstein se presentó poco tiempo después, el 19 de agosto, 
también en el Teatro Odeón. Con la colaboración del pianista Arthur Hermelin, desarrolló 
un programa compuesto por una Sonata de Hándel, el Concierto op. 64 de Mendelssohn, y 
otras composiciones de Vitali, Paganini, Schubert y Tartini-Kreisler. 

La actuación de este intérprete se reflejó en las siguientes opiniones: 

"Entre los concertistas que actuaron últimamente, destacóse Nathan Milstein, 
virtuoso del violin, con técnica extraordinaria y gran temperamento que su juventud -sólo cuenta 22 
años- hace más notable aún. Cuando adquiera mayor madurez, equilibrado y ponderado su desbordante 
fogosidad juvenil, va a ser un intérprete magnífico en el difícil instrumento que cultiva" ("La Revista 
de Música", Ernesto de la Guardia). 

"Se trata de uno de los más notables y completos intérpretes de violin que se han 
hecho escuchar por aquí. Su temperamento excepcional, vibrante y caluroso, su mecanismo infalible, 
de una claridad y seguridad perfectas, su estilo, muy digno y muy musical, hacen de este joven artista 
un ejecutante realmente extraordinario" ("La Nación”). 


Volvió Milstein a actuar en Buenos Aires en 1937, presentándose en el Teatro 
Colón con el pianista Leopoldo Mittmann que colaboró con él en sus dos recitales. En el del 
10 de junio, se escuchó a Milstein en La Follia, de Corelli, la Sonata N%3 op. 13 de Beethoven, 
el Concierto en Sol Mayor de Bruch, la Romanza en Fa de Beethoven, dos Caprichos de 
Paganini y Perpetuum Mobile de Novacek. 
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La última presentación de este violinista ante el público argentino fue en un 
concierto matinal que se llevó a cabo en la sala del Teatro Colón el día 12 del mismo mes. 
Hizo escuchar en esa ocasión, una Sonata de Hándel, la Sonata N%5 en Fa de Beethoven; la 
Sinfonia Española, de Lalo; De mi Patria, de Smetana; Asturias y Jota, de Manuel De Falla, 
El vuelo del moscardón de Rimsky-Korsakov, y La Campanella, de Paganini. 


ORQUESTA DE CAMARA RENACIMIENTO 


El 25 de noviembre de 1928, se incorpora a la actividad concertística de Buenos 
Aires la Orquesta de Cámara Renacimiento, bajo la dirección de Juan José Castro y con un 
programa formado por la Suite N%3 de Bach, Obertura de Fidelio, de Beethoven: Sinfonia 
N*41en Do Mayor K. 551 de Mozart y Ma mére l“oye, de Ravel. 

El debut de este conjunto marcaba también el ingreso de Juan José Castro al campo 
de la dirección orquestal. El director de orquesta desplazaba al pianista y violinista, a través 
de los cuales se había expresado hasta entonces nuestro artista. 

La nueva orquesta fue bien recibida desde su primera presentación. Se elogió la 
calidad y disciplina del conjunto, su buena preparación y, en oportunidad de sucesivos 
conciertos, el interés de sus programas abiertos a obras nuevas. También fue objeto de elogios 
su joven director a quien se consideró suficientemente dotado para realizar una gran carrera 
en la dirección orquestal, lo cual no fue, ciertamente, un pronóstico equivocado. 

En su segundo concierto, la Orquesta de Cámara Renacimiento ofreció el estreno de 
Preludio, de Gilardo Gilardi, la primera audición de Gli Uccelli, de Respighi, y entre las obras 
más importantes que hizo escuchar en calidad de primera audición, ha de mencionarse el 
Concerto, de Manuel De Falla. 

Lamentablemente la existencia de esta orquesta fue demasiado breve, no superior a 
los dos años, quedando como uno de los tantos esfuerzos y manifestaciones esporádicas que, 
a pesar de ser valiosos, no lograron afirmarse. 


LA CONSAGRACION DE LA PRIMAVERA 
EN CONCIERTO 


Una de las obras capitales de la música de este siglo, la Consagración de la Primavera, 
de Igor Stravinsky, fue ejecutada por primera vez en el Teatro Colón el 2 de octubre de 1928, 
por la Orquesta Estable del Teatro, dirigida por Eugen Szenkar. 

En su forma original de ballet, la Sacre llegaría al Colón en 1932 (véase). 


EL TRIO BUENOS AIRES 


El compositor, pianista y director de orquesta Arturo Luzzatti, fundó en 1928 el Trio 
Buenos Aires, del que él mismo era pianista y que integraban Pedro F. Napolitano (violin) 
y Luis Walter Pratesi, (violoncelo). Se trataba de un buen conjunto, a estar de las críticas de 
la época, que tuvo una no demasiado prolongada pero sí positiva actuación. 

En el período 1929-1930, el Trio Buenos Aires emprendió una gira por países de 
Europa, principalmente Italia. Regresó a Buenos Aires en 1930 para proseguir su actuación 
en el medio local. 
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LOS CONCIERTOS: ESTRENOS 


Estos son algunos de los estrenos de obras sinfónicas de la temporada de 1928: 
Scarlattiana. de Alfredo Casella; Scherzo, de Luis Sammartino; Concierto para orquesta op. 38, 
de Hindemith; En la paz de los campos, de Raúl Espoile; Noche Veneciana, de Arturo Luzzatti; 
La isla de los Ceibos, de Eduardo Fabini; La tragedia de Salomé, de Florent Schmitt; Suite en Fa, 
de Albert Roussel; integral de Le Martyre de Saint Sébastien, de Debussy; Parte 111 de Le miroir 
de Jesus, de André Caplet; Berceuse y En corse au matin, de Simone Pla-Causade; Poema del 
Fuego, de Alexander Scriabin. : 


ESTRENOS LIRICOS EN EL COLON 


La temporada inaugural del Teatro Colón, incluyó la representación de Don Juan. 
Esta fue, por lo tanto, la primera ópera de Mozart que se cantó en esa sala, pero su estreno en 
Buenos Aires databa del lejano 1827. Más de un siglo después, el 29 de junio de 1928, a ciento 
cuarenta y dos años de su creación, llegó a Buenos Aires Las bodas de Figaro, Claro que más bien 
debieramos decir "Die Hochzeit des Figaro", porque la que el Colón presentó en esa 
oportunidad fue la versión alemana para la cual se contó con un elenco formado por notables 
cantantes: Emil Schipper, Berta Kiurina-Edlinger, Adele Kern, Elly Krasser, Alexander 
Kipnis, Maria Olszewska, Rudolph Bandler, Harry Seier, Adelina Morelli, Tina de Bary y 
Natalia Niccolini. Egon Pollak fue el director musical y Georges Pauly, director de escena. 

Tres años después, en 1931, Las bodas de Figaro fue repuesta, siendo cantada esta vez 
en italiano. 

Dos óperas de músicos argentinos fueron estrenadas en la misma temporada. El 19 
de junio, subió a escena Frenos, de Raúl H. Espoile, con libreto de Victor Mercante, que fue 
dirigida por Tullio Serafin y cantados sus roles principales por el tenor Nino Piccaluga, Bianca 
Scacciati, Tancredi Pasero, Nena Juárez y Gino Vanelli. El 5 de agosto, fue estrenada la ópera 
en cuatro actos Afrodita, de Arturo Luzzatti, sobre libro de Pierre Louys. La dirigió Franco 
Paolantonio y entre sus intérpretes en el palco escénico, se contaron: Nena Juárez, Adelina 
Morelli, Ida Canassi y Pedro Mirassou. 


NUEVAS VOCES EN EL COLON 


ComoRosina en "El barbero de Sevilla", se presenten el Colón la soprano brasileña 
Bidú Sayao, quien retornó a esa sala en 1929 y 1939. Otra debutante digna de mención fue la 
soprano italiana Bianca Scacciatti. Dos cantantes argentinas se presentaron en 1928: Adelina 
Saraceni, quien hizo toda su infortunadamente breve carrera en Italia (Nedda, en "I 
Pagliacci") y la mezzo soprano Nena Juárez, como la anterior, de formación europea. 


GRANDES FIGURAS DE LA DANZA 


Boris Romanov, coreógrafo del Colón. 


Pocas semanas después de la actuación de Tatiana Pavlova y su "troupe", el 18 de 
setiembre de 1928, inició su actuación en el mismo escenario un grupo de primeras figuras 
internacionales de la danza: Ekhaterina de Galantha, que había sido integrante de la Compañía 
de Pavlova en 1919, y que no tardaría en incorporarse definitivamente a las actividades 
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artísticas de esta ciudad, primero como integrante del Ballet del Teatro Colón, luego como 
enseñante; Helena Smirnova, Anatole Obukoh y Boris Romanov. Este último presentó varios 
trabajos coreográficos, iniciando luego su colaboración como coreógrafo con el Ballet del 
Colón, conel cual estrenó Pulcinella, de Stravinsky. Entre los numerosos balletscon coreografía 
propia que Romanov montó para el Teatro Colón, se cuentan El Amor Brujo, La Elor del Irupé 
(1929), Giselle -estreno para el Balletdel Colón-, Thamar y Schéhérazade (1930), LaConsagración 
de la Primavera (estreno), Bolero, Petruchka (1932) etc. 


1929 
GRUPO RENOVACION 


La fundación de la entidad que adoptó la denominación de Grupo Renovación tuvo 
profundo significado en el campo de la creación musical argentina. Su propio nombre 
significaba una postura de un calificado núcleo de nuestros compositores que explicita 
claramente en la declaración de propósitos: "estimular la superación artística de cada uno de 
sus afiliados por el conocimiento y examen crítico de ellas por medio de audiciones públicas; 
editar las obras de sus afiliados; extender al extranjero la difusión de la obra que realiza el 
grupo; prestar preferente atención a la producción general del país suscitando su conocimiento 
por los medios a su alcance; abrir opinión públicamente sobre asuntos de indole artística, 
siempre que ello pueda significar una contribución al desarrollo o afianzamiento de la cultura 
musical”. 

De todo ello no surge mada que permita imaginar que el Grupo Renovación 
comprometiese la libertad creativa de sus integrantes por una supuesta alineación estética. 
Ellos eran los compositores modernos de la época que bregaban por ganar un espacio en el 
interés de los oyentes. Hicieron escuchar sus propias obras y, en general, la creación musical 
contemporánea, prestando un alto servicio a la música nacional y a la música de su tiempo 
toda. Sus conciertos ensancharon el horizonte del oyente como años antes aconteciera con 
los conciertos de Ernest Ansermet con la Orquesta Filarmónica de la A.P.O. No hemos 
citado al eminente músico suizo por azar. Por el contrario, es inevitable mencionarlo porque 
jugó un papel que no puede desconocerse en el pensamiento musical de nuestros creadores. 

Cinco compositores a los que de inmediato se sumó Luis Gianneo, fundaron el 
Grupo Renovación: Juan José y José Maria Castro; Jacobo Ficher, Gilardo Gilardi y Juan 
Carlos Paz. Este último, no tardó en separarse de la entidad. 

El concierto inaugural del Grupo Renovación se realizó en Amigos del Arte (ver 
1924) el 23 de octubre de 1929, con el siguiente programa: Coral y Fuga (1924), de Juan 
Carlos Paz (Mafalda Napolitano, piano): Tres Canciones, El Manantial, La Escuela de las 
flores y Serranilla, de José Maria Castro (Jane Bathori, con Raúl Spivak, piano); Sonata para 
violin y piano, de Jacobo Ficher (Roque Citro y Raúl Spivak); Cuatro lieder de Gilardo 
Gilardi: Lied del pájaro y la muerte, Lied del tesoro escondido, Lied de las manosamigas y Lied 
de la boca florida (Jane Bathori y Raul Spivak, piano); Scherzo, de Juan José Castro (Francisco 
Amicarelli, piano). 

Al día siguiente del concierto inaugural, que se repitió en la AsociaciónWagneriana 
el 9 de diciembre, comentó el diario "La Prensa": 

"En una ciudad como Buenos Aires, donde la extensión separa a los artistas y donde 
la falta de estimulo los malogra o desalienta, se impone la necesidad de agruparse, de formar núcleos 
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cooperativistas que difundan la labor de sus miembros y defiendan los intereses colectivos. Á esta 
necesidad responde el Grupo Renovación, que se presenta como conjunto de artistas jóvenes, 
poseedores, cada cual, de tendencias personales, unidos por camaradería y amor al arte, al aire libre, 
que cada componente cultiva de acuerdo con su concepción propia". 


Hasta el año 1943, en que la entidad se disuelve,sus integrantes se mantuvieron 
férreamenre solidarios con los principios que los había unido. Junto con sus propias obras, 
hicieron escuchar las de músicos como Stravinsky, Hindemith, Bartók, Prokoffiev y muchos 
otros conspícuos representantes de la música de su tiempo. Ello le valió al Grupo Renovación 
ser designado representante en la Argentina de la Sociedad Internacional de Música 
Contemporánea. Fue la de esta agrupación una labor trascendente a la que es imposible dejar 
de referirse cuando se estudia la evolución de la moderna escuela musical argentina. 


EN LOS CONCIERTOS 


En la temporada de conciertos de 1928, fue estrenada la Sinfonietta del compositor 
español, Ernesto Halffter; Suite de la Opera de los tres centavos, de Kurt Weill; Suite de Hary 
Janos, de Zoltan Kodaly; Sinfonia en Fa Menor op. 10 y Suite de la ópera La Nariz, de Dimitri 
Shostakhovich. 


WANDA LANDOWSKA 


Uno de los mayores acontecimientos de la vida musical porteña en el año 1929, fue 
la actuación de la célebre clavecinista polaca (francesa, por adopción) Wanda Landowska, 
que vino a nuestro país invitada por la Asociación Wagneriana. 

Eminente clavecinista,insuperable intérprete, notable maestra y tenaz investigadora 
de Bach y de su tiempo y, en general, de todos los clásicos que contribuyeron a crear la 
monumental obra escrita para el olvidado instrumento que ella hizo resurgir y que enseñó a 
comprender y a amar, Wanda Landowska vivió su vida inmersa en el Arte. 

Consagró su existencia al Clave. En 1900, a poco de su llegada a París, luego de haber 
realizado sus estudios en Varsovia y en Berlin, dirigió las clases de ese instrumento en la Schola 
Cantorum; pero no solamente determinó su renacimiento, también recreó su técnica aplicada 
al Clave moderno, que Pleyel construyó bajo su dirección, y restituyó a su prístino medio 
sonoro una literatura que había sido tras plantada del venerable doble teclado al "pian e forte" 
y luego al piano moderno, que le arrebataron su candor. Además, paralelamente a las clases 
del instrumento, se entregó apasionadamente a dar cursos de interpretación clavecinística. 
Recorrió el mundo, que la reconoció como una de las grandes artistas de su tiempo; pero 
seguramente ese éxito no le deparó las satisfacciones que obtuvo en su Centro de Estudios 
Clavecinísticos y de Interpretación que estableció en Saint-Leu-la-Forét. En la sala de música 
que había mandado construir en el lugar, cada domingo por la tarde se realizaban espléndidos 
conciertos que rápidamente suscitaron el interés de los aficionados procedentes de otros 
lugares, pero también a un público no necesariamente interesado en la música. René 
Dumesnil, lo recordaba en un artículo que escribió para "Buenos Aires Musical" en 1959, en 
oportunidad del fallecimiento de la artista: "A pesar del éxito mundano en que se había 
convertido y que había hecho de los conciertos, un poco a pesar de ella (de Landowska), uno 
de esos acontecimientos de la temporada de Paris, donde era necesario ser visto, las sesiones 
conservaron un carácter familiar que realzaban el atractivo y el placer". 
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anda Landowska Julio Perceval Felipe Boero 


La Asociación Wagneriana presentó a Wanda Landowska en tres recitales de clave 
y piano, que se realizaron los días 11, 13 y 15 de julio. En el primero de ellos, la ilustre artista 
hizo escuchar las siguientes obras: Magnificat de Pachelbel; Noél Muzette de Dandrieu, y 
Concerto in gusto italiano (clave) de Bach; Sonata en La Mayor de Mozart (piano) y Les fastes 
de la grande et ancienne Menestrandise, de Frangois Couperin; Les Cacqueteuses, de Louis 
Couperin, y Sonata para teclados cruzados, de Scarlatti (clave). 

El programa del segundorecital, fue el siguiente: Concerto de Vivaldi-Bach y Sonata 
en Mi Menor de Haydn (piano); Allegro, de Paradisi; Toccata de Pasquini y Le Cou Cou, de 
Daquin (clave) y Concerto, de Manuel De Falla, en el que con Landowska en el Clave 
actuaron los siguientes instrumentistas: Angel Mazzei, Edmond Gaspart, Roque Spatola, 
Carlos Pessina y Adolfo Morpurgo. Esta obra fue compuesta por Manuel De Falla a pedido de 
la propia Landowska. También a sugerencia de la misma compuso Francis Poulenc su 
Concierto Campestre. 

El recital de despedida comprendió: Passacaglia, de Fischer; Capricho sobre la 
partida de su amado hermano, de J. S. Bach (clave), Sonata de Mozart (piano) y Rigaoudons 
et Tambourin, de Rameau; El herrero armonioso, de Hándel; Le moucheron, de Couperin; 
Ground, de Purcell y Tarantella, de Rossini (clave). 

He aquí una crítica escrita a propósito de estas audiciones: 

"Entre las audiciones mas importantes que se han efectuado este año en la 
Asociación W agneriana, deben señalarse tres recitales de clave y piano por la exima artista Wanda 
Landowska. La señora Landowska se ha hecho una especialidad en la interpretación de los clásicos. 
Principalmente en el Clave, modernizando y con un discreto aumento de la sonoridad, Wanda 
Landowska es una artista de primer orden. De un conocimiento extraordinario en lo que se refiere a 
los clásicos (con los cuales constituye exclusivamente su repertorio) y cuyas obras ha analizado con 
noble espíritu crítico, sus conciertos han llamado poderosamente la atención, como pura enseñanza 
y como fruición estética. Ejecución límpida, segurísima y profunda musicalidad, hacen de la señora 
Landowska una artista tal vez única en el género". (La Revista de Música , Buenos Aires) 


EL CUARTETO AGUILAR 


El 29 de julio de 1929, hizo su debut en Buenos Aires, en el ciclo de conciertos de 
la Asociación Wagneriana, el Cuarteto Aguilar, conjunto de laúdes españoles creado por los 
hermanos Francisco, José, Elisa y Ezequiel Aguilar. El conjunto instrumental estaba compuesto 
por cuatro tipos de laúdes: Laudin (Ezequiel), Laudete (Pepe), Laúd (Elisa) y Laudón (Paco). 

Los nombres entre paréntesis, Pepe y Paco, son los usados en arte porlosintegrantes 
del grupo José y Francisco. 

El programa de su debut estaba así compuesto: Tres Caprichos, de Gabriel de Mena 
(siglo XVII), Romance, de Luis de Milán (siglo XVI), Sonata en Re, de Fray Antonio Soler 
(siglo XVIII), Orgía, de Turina; Serenata, de Mozart; La copla intrusa, de Maria Rodrigo 
(siglo XIX); Córdoba, de Albéniz; Danza de la Pastora, de Ernesto Halffter y El Vito, de 
Joaquin Nin. 

El 12 de setiembre ofreció el Cuarteto Aguilarun nuevo conciertoen la Wagneriana. 
El programa reunía obras de Francisco de la Torre (siglo XV), de Juan de Ponce (siglo XV), 
Juan Sebastián Bach, y de compositores modernos como Joaquin Nin, Isaac Albéniz, Manuel 
De Falla, Enrique Granados y el argentino Gilardo Gilardi. 

A estas presentaciones en Buenos Aires siguieron otrasen 1932, 1933 y 1935, hasta 
la disolución del Cuarteto , que había sabido de la admiración del público argentino. 
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El Laúd ( del árabe Al *Ud) cuyos orígenes se remontan al siglo XI, tuvo su más 
amplia difusión en el Renacimiento. 

Troveros y trovadores contaron con él para acompañar sus canciones. En España, 
la música para laúd llegó a su máxima expresión con Luis de Milán, "el divino". A los 
hermanos Aguilar se debe la exhumación del instrumento y su difusión, así como una parte 
de su no demasiado abundante literatura. Tanto es así que la mayoría de lasobras que componían 
los programas del Cuarteto Aguilar, eran transcripciones para Laúd de obras escritas para 
otros instrumentos. Como quiera que sea, la aparición del Cuarteto Aguilar suscitó el interés 
de muchos compositores, principalmente españoles, a los que se deben obras originales para 
el Laúd y numerosas transcripciones para este instrumento, de obras propias y ajenas. Una 
versión para Cuarteto de Laúdes de las "Ocho piezas" de Stravinsky, fue realizada por Arthur 
Lawrie, por decisión del propioautor. También ha provocado este conjunto la profundización 
del estudio de la música original para Laúd, aunque en la época del apogeo del instrumento, 
como acompañante de la voz humana, el tañedor casi siempre improvisaba. 

El Cuarteto Aguilar era un conjunto perfecto; perfecto por su unidad musical, 
instrumental y estilística. 

"Los hermanos Aguilar -escribió el crítico Ernesto de la Guardia- no sólo son 
laudistas perfectos, sino músicos eruditos. Por otra parte, su bella sensibilidad artística y cultura musical 
se prueba en el estilo de sus ejecuciones". 


Disuelta esta magnífica agrupación, Paco Aguilar (nombre con el cual se hizo famoso 
quien fuera el inspirador y cabeza visible de la misma), eligió para residir nuestro país en los 
luctuosos años de la guerra civil española. Artista de raza, el gran músico murciano, siguió 
actuando por su cuenta con la cooperación del recordado pianista argentino Donato O. 
Colacelli y luego con el poeta español Rafael Alberti, en una serie de recitales que llevó el 
nombre de "Invitación a un viaje sonoro". 

En Alta Gracia, en nuestra Córdoba, terminó Paco Aguilar sus díasen 1946, a escasa 
distancia de la hora en que también se extinguía la vida de su ilustre compatriota Manuel De 
Falla, de cuya música habia sido tantas veces fervoroso intérprete. La última actuación de 
Paco Aguilar en Buenos Aires consistió en tres audiciones que realizó en el Teatro Odeón, 
con Donato O. Colacelli y el Cuarteto Haydn (Eduardo Acedo y Carlos Sampedro, violines; 
Libero Guidi, viola, y Washington Castro, violoncello). 

Comose dijo en su momento en las columnas de "Buenos Aires Musical", "ha muerto 
el poeta de la rancia hidalguía, el mago tañedor de arcaicas cuerdas, el artista único en su 
género, el creador de una nueva expresión en el tiempo de la Música y de España”. 


EL CUARTETO DE CUERDAS GUARNERI 


Inmejorable impresión produjo en su debut en Buenos Aires el Cuarteto de Cuerdas 
Guarneri, de Berlin, que ofreció cuatro conciertos en la Asociación Wagneriana entre el 26 
de agosto y el 14 de setiembre de 1929. 

Integrado por Daniel Karpilowsky y Maurits Stromfel, violines; Boris Kroyt, viola, 
y Walter Lutz, violoncelo, gozaba de excelente reputación internacional que revalidó en su 
actuación en Buenos Aires. 

El crítico Ernesto de la Guardia, dijo al respecto en la "Revista de Música": 

"El Cuarteto Guarneri, de Berlin, ha tenido merecido éxito. Es una agrupación de 
primer orden, que presenta cualidades técnicas y expresivas sobresalientes. La sonoridad es transparente 
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Cuarteto de Londres 


Cuarteto de Cuerdas Guarneri (Berlín) 


y los planos están admirablemente presentados en virtud de un equilibrio perfecto. La homogeneidad 
y cohesión son asimismo notables, demostrando el concienzudo y largo estudio realizado, a pesar de 
tratarse de artistas jóvenes y de un cuarteto, por tanto, de fundación mucho más reciente que los 
célebres de Londres y Wendling, de Stuttgart, que nos visitaron en otras ocasiones. Este Cuarteto 
Guarneri posee tanta finura y delicadeza como el de Londres, y, al mismo tiempo, espíritu más intenso 
y expresivo. El primer programa contenía un contraste interesantísimo por el puro y exquisito estilo 
clásico con que fue interpretado el Cuarteto de Re Menor de Mozart, tan finamente matizado, lo mismo 
que el mozartiano Trio-Serenata de Beethoven, y luego la fantasía pintoresca y romántica que brilló 
en el Cuarteto de Borodin. Podrían recordarse muchas excelentes ejecuciones oídas aquí de esta bella 
obra. Pero ninguna ha igualado en color y en carácter a la realizada por el Cuarteto Guarneri, que logró 
nuevos y admirables efectos y contrastes de expresión y de matices, muy dentro del espíritu de la 
composición. ..En los conciertos siguientes confirmó esta agrupación su brillante éxito con magistrales 
ejecuciones de un Cuarteto de Haydn, otro de Schumann, el Sexto y Octavo de Beethoven, etc". 


"EL MATRERO", DE FELIPE BOERO 


El 12 de julio de 1929, tuvo su estreno en el Teatro Colón la ópera en tres actos El 
Matrero, del compositorargentino Felipe Boero. Con prescindencia de los valores intrínsecos 
de la obra, este estreno constituyó un importante acontecimiento en la historia de la 
dramática musical argentina a la que intentó imprimir una nueva orientación concordante 
con la tendencia nativista que ya se había advertido en la música sinfónica y la canción de 
cámara nacionales. Con este drama rural argentino de Yamandú Rodríguez, Boero propone 
un teatro lírico nacional que rehuye las fórmulas propias de la ópera convencional italiana 
y francesa, utilizada hasta entonces por los compositores argentinos en su casi totalidad, y que 
aplicabana distintasfuentes de inspiración. En este honesto intento, el propio Boero no logra 
todavía desembarazarse por completo de algunos rasgos propios de sus obras anteriores que 
mantenían un parentesco, aunque lejano, con las fórmulas a las que hacíamos referencia. 
Felipe Boero, ha tenido en el poema de Yamandú Rodriguez el asunto que más convenía a sus 
propósitos y ha logrado que su música, de una gran sencillez, reflejara claramente la sustancia 
de la propuesta dramática. 

El Matrero no ha tenido seguidores y, a mas de medio siglo de su estreno, es una obra 
solitaria en el panorma de la creación operística argentina que sigue inspirando al oyente 
actual respeto y simpatía. 

Héctor Panizza fue el director musical del estreno de El Matrero. 

Sus principales intérpretes fueron: Nena Juárez (Pontezuela), Pedro Mirassou 
(Pedro Cruz), Appolo Granforte (Don Liborio), y Tina de Bary (Panchita). 


OTRAS DOS OPERAS 
DE MUSICOS ARGENTINOS 


La ópera en cuatro actos La Magdalena, del compositor Juan Bautista Massa, fue 
estrenada el 9 de noviembre, con la dirección musical de Franco Paolantonio. Era este el 
segundo trabajo lírico del mencionado músico, aunque sí la primera ópera, pues en 1900 había 
compuesto una zarzuela llamada Zoraide. Luego del estreno de La Magdalena, no volvió al 
género operístico. El 8 de noviembre de 1932 estrenó en el Teatro Colón su ballet ElCometa, 
asumiendo personalmente la dirección orquestal, tarea que no era ajena a sus actividades 
profesionales. 

La Magdalena fue cantada por Isabel Marengo, Pedro Mirassou, Maria Nastri, Jorge 
Lanskoy,lvan Serra Lima, Joaquin Alsina y Victor Bacciato. 
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Diez días después, el 19 de noviembre, en la misma sala tuvo su estreno una nueva 
obra de Constantino Gaito: Lázaro, drama lírico en un acto, con libro de Victor Mercante. 
La dirigió también Franco Paolantonio y sus principales intérpretes fueron Hina Spani, 
Pedro Mirassou y Victor Damiani. 


DEBUT DE JUAN JOSE CASTRO 
EN EL TEATRO COLON 


Para el público que el 26 de mayo de 1929 concurrió al Teatro Colón a presenciar 
el estreno del ballet El Amor Brujo, e incluso para los que asistieron, a partir del 31 de octubre 
del año siguiente a escuchar los conciertos del novel director de orquesta en la misma sala, 
ese debut no revistió, sin lugar a dudas, carácter de acontecimiento por más que no le hayan 
pasado totalmente inadvertidas las cualidades de nuestro músico que ya habían llamado la 
atención de colegas experimentados y dueños de renombre internacional. Sin embargo, no 
pasó mucho tiempo sin que esas opiniones se generalizaran. Hoy nadie duda de que esa 
presentación de Juan José Castro en el Teatro Colón constituyó un real acontecimiento para 
nuestro medio musical, por todo lo que este músico entregó de sí mismo, de su capacidad 
musical, de su inteligencia y de su fervor, para realizar a lo largo de muchos años una 
transformación total del repertorio sinfónico que aquí se escuchaba y, consiguientemente, por 
lo que esa transformación gravitó en la información y en la evolución del gusto musical del 
oyente de esta ciudad. Todo ello, sin contar con la calidad que un director de su talla aseguraba 
a esas nuevas obras. 


COMPAÑIA RUSA OPERA PRIVEE DE PARIS 


Ya hemos visto en el capítulo correspondiente que en 1924 actuó en el Teatro Colón 
un elenco de artistas rusos que cantaron tres óperas de su repertorio, en el idioma original, que 
se empleaba por primera vez en esa sala. La embajada lírica del mismo origen que el Teatro 
Colón recibió cinco años más tarde, a diferencia de aquella, ofrecía mayor interés por tratarse 
de una compañía teatral completa. En efecto, comprendía cantantes, coro, cuerpo de baile, 
escenógrafos, directores de escena, coreógrafos, etc. El conjunto, fundado por Marie Kusnezoff, 
y dirigido por Michel Benois, respondía al nombre de Compañía Rusa Opéra Privé de Paris. 

Marie Kusnezoff, había convocado a numerosos artistas rusos expatriados que se 
hallaban en distintos países de Europa y había logrado formar con esas piezas sueltas un elenco 
disciplinado y homogéneo con el cual pudo alcanzar su ambicioso propósito de representar las 
óperas rusas en el estilo de los viejos teatros imperiales de su país. 

La Compañía traía como director musical al maestro letón Gregorio Fitelberg, a 
quien el público porteño había juzgado favorablemente en 1925 como director sinfónico. 

Por todo ello, la presentación de la Compañía Rusa Opéra Privée de Paris había 
despertado un interés que su actuación satisfizo ampliamente. La Compañía permaneció un 
mesen Buenos Aires y en ese período presentó cinco óperas, tres de ellas en calidad de estreno 
para la Argentina: "La Leyenda de la Ciudad Invisible de Kitej" y "Snegurotchka", de Rimsky 
Korsakov, y "La feria de Sorotchinzky", de Musorgsky. Completaban el programa, "El 
Principe Igor", de Borodin, y "El Zar Saltan", de Rimsky Korsakov. La ópera de Borodin habia 
sido presentada en el Teatro Colón por primera vezen 1924 por un elenco ruso, y la de Rimsky 
Korsakov en 1927, en italiano. La Compañía cantó todas las óperas en el idioma original. 
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Marie Kusnezoff, una refinada soprano de larga trayectoria que no se había limitado al 
repertorio ruso, asumió el principal rol de su cuerda en cuatro de las óperas representadas: 
Jaroslavna en "El Principe Igor", Fevronia en "Kitej", el rol del título en "Snegurotchka" y 
Parasha, en "La Feria de Sorotchinsky". 

La crítica de la época coincidióen que todas las producciones habían sido excelentes. 
Aunque todos sus integrantes se mostraron muy eficientes, en los elencos hubo más tarea de 
equipo que descollantes valores individuales. Lo que no fue en modo alguno negativo. 
Además, todos demostraron ser buenos actores. Subrayó la crítica la calidad de las danzas, 
sobre todo, las de "El Principe Igor", definiéndolas como "admirables de ritmo, movimiento 
y color". 

La presencia en el podio de Gregorio Fitelberg, aseguró la calidad musical de las 
representaciones. 

Como hecho curioso, puede señalarse que a poco de terminar sus actuaciones la 
Compañía Rusa, el Teatro puso en escena otra Ópera rusa, esta vez cantada en italiano: 
"Khovachina", en cuyo elenco intervinieron cantantes de distinta procedencia, incluyendo 
algunosargentinos, como Luisa Bertana y Carlos Rodriguez, entreotros. También intervinieron 
en la ópera de Musorgsky, dos integrantes de la Compañía de la Opéra Privée. 


MADELEINE GREY 


El 27 de julio de 1929 se presentó en el Salón de la Asociación La Argentina la 
mezzosoprano francesa Madeleine Grey, quien llegaba al país por primera vez, contratada por 
la Asociación Wagneriana. 

La ficha biográfica de esta famosa cantante cuyo nombre tal vez no diga nada al 
oyente comun de nuestros días, consigna que estudió en el Conservatorio de Paris, piano con 
Alfred Cortot y canto, con Hettich, cuyo nombre esignorado por las enciclopedias musicales 
consultadas, que no han sido escasas. Madeleine Grey debutó en los Concerts Pasdeloup con 
el apoyo de Fauré y Ravel. Desde entonces realiza una carrera internacional singularmente 
brillante, al tiempo que se vincula con los compositores más importantes de su tiempo, 
quienes le confían sus obras vocales. En 1919, cuando tenía veintitres años, estrena 
"Mirages", de Fauré; en 1922, Dos Canciones Hebraicas, de Maurice Ravel y en 1926 las 
"Chansons Madecasses" (1) del mismo autor, que la acompañó como pianista cuando Grey 
las llevó al disco y los Chants d'Auvergne, de Marie-Joseph Canteloube, de los que fue una 
insuperable intérprete en lengua de oc. Su repertorio de páginas vocales francesas se 
enriquece con composiciones de Tomasi, Milhaud y Aubert, así como de Honegger, Respighi, 
Malipiero y Villa-Lobos, entre otros. 

Como cultora del "lied" se inclinó, aunque no enforma excluyente, porel repertorio 
de su patria, al que sirvió con medios vocales de primer orden, con refinada musicalidad, 
exquisito fraseo y controlado temperamento. El repertorio popular no le fue en modo alguno 
ajeno; por el contrario revelándose una notable "diseuse", frecuentó las melodías populares 
de Francia y melodías de otros países que entonaba con incomparable gracia, cada una en su 
idioma original. 

Las grandes giras internacionales, su actuación permanente en importantes Festivales, 
hicieron de ella una figura admirada en todo el mundo. En Buenos Aires, entre la fecha de 


(1) Jane Bathori, estrenó "Aoua", la segunda de las canciones. Madeleine Grey, cantó la primera 
audición del ciclo completo. 
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Trío de Buenos Aires 


su debut, arriba mencionada, y el 12 de agosto, ofreció, simpre en la Wagneriana cuatro 
recitales, en los que fue acompañada en el piano por Aldo Romaniello. 

En el primer recital, hizo escuchar las siguientes composiciones: aria de La Serva 
Padrona, de Pergolesi; dos "lieder" de "Winterreise", de Schubert: Der Lindenbaum y 
Riúckblick; Der Mond y Hexenlied, de Mendelssohn; Au Cimititre, de Fauré; Pastorale des 
cochons roses, de Chabrier; Deux Chansons de Bilitis, de Debussy; Kaddisch, L“énigme 
éternel y Ronde, de Ravel; L"Amour de Moy, de Tiersot; Ronde des filles de Quimperlé, de 
Vuillermoz; A la barcillunisa y Cantu di Cacca, de Favara, y Tarantella, de Geni Sadero. 

En el segundo recital, cantó páginas de Bach, Hándel, Scarlatti, Carlos Pedrell, 
Respighi, Stravinsky y Castelnuovo-Tedesco, y una "Humoristique": Les animaux, con Les 
Cigales, Vilanellesdes petits canards, de Chabrier; Le Paon y Le Grillon, de Ravel, y Bestiaire, 
de Poulenc. 

Madeleine Grey dedicó su tercer recital a Cantos tradicionales hebraicos, melodías 
hebraicas modernas y canciones populares hebraicas, en armonizaciones de Ravel, Milhaud 
y Aubert. El recital de despedida, fue dedicado a canciones francesas: canciones burguiñonas, 
canciones bretonas, canciones de Auvernia y Bourrées, de Canteloube; cantos populares 
españoles, de Nin: "negro spirituals" y canciones sicilianas, cerrando el recital con Tarantella 
Napolitana, de Rossini. 


IMPORTANTE DEBUT EN EL TEATRO COLON 


El más grande tenor que ha tenido Francia y uno de los más brillantes que han pasado 
por el escenario del Teatro Colón, Georges Thill se presentó en esta temporada como Calaf. 
Actuó en esa sala en cinco temporadas, imponiendo sus notables medios, su inteligencia y su 
versatilidad interpretativa en el repertorio francés y el italiano. Durante su carrera incursionó 
con éxito en el canto wagneriano. En el Teatro Colón se lo escuchó en "Lohengrin". 


OTTORINO RESPIGHI EN BUENOS AIRES 


Para dirigirel estreno de su ópera La Campana Sommersa, que se efectuó el 2 de agosto 
enel Teatro Colón, vino a Buenos Aires el compositor italiano Ottorino Respighi, personalidad 
relevante de la música moderna de su país. Era La Campana Sommersa la primera de sus Óperas 
que representaba el Teatro Colón. Vinieron después, Maria Egiziaca, La Fiamma y Lucrezia. 

Respighi dirigió las tres funciones previstas de su Ópera, con Marthe Nespoulous, 
Aureliano Pertile, Lina Bruna Rasa y Luisa Bertana, entre los principales intérpretes; pero no 
se limitó a ello su actividad en Buenos Aires. Porel contrario,una invitación de la Asociación 
Wagneriana hizo que actuara en varias oportunidades para esa entidad como director de 
orquesta y como acompañante en el piano de su esposa, la cantante Elsa Olivieri de 
Sangiacomo, con la que también actuó en "Diapasón". Respighi inauguró la Sala Wagneriana 
de la mencionada Asociación (ver Wagneriana, 1912). 

En 1934, subió nuevamente al podio frente a la Orquesta del Teatro Colón para 
dirigir su ópera La Fiamma, que fue estrenada el 11 de julio. Con la misma orquesta dirigió un 
concierto de sus obras Fontane di Roma, Antiche danze ed arie, Vetrate di Chiesa e 1 Pini di Roma, 
precedidas por la obertura de La Scala di Seta,de Rossini. 

También en esta nueva visita desplegó actividad en la Asociación Wagneriana, en 
cuya temporada dirigió un concierto que incluía las siguientes obras propias: Trittico 
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Botticeliano, Suite d'Antiche danze ed arie per liuto y, en forma de concierto, el drama lírico 
Maria Egiziaca, con Hina Spani, Carlo Tagliabue, y Alessio De Paolis, como principales 
intérpretes. (véase) 


"EL AMOR BRUJO" EN EL TEATRO COLON 
ESTRENO DE "LA FLOR DEL IRUPE" 


Después del estreno de "El Amor Brujo", en 1915 (véase), Ernest Ansermet (ver 
1927) había dado a conocer, pero fuera del Colón, la música del ballet. De modo que el 29 
de mayo de 1929, llegó por primera vez al Colón no solamente el espectáculo, sino también 
su música, que fue dirigida por Castro. El coreógrafo fue Boris Romanov, que el año anterior 
había iniciado sus actividades como tal en el Teatro Colón, y Rodolfo Franco, el escenógrafo. 
El crítico Ernesto de la Guardia, comentó en estos términos el estreno: 
"En la coreografía, más que el típico y genuino carácter gitano-andaluz que inspira 
a la música y el cual presentaba Pastora Imperio con su casi exclusiva actuación, se ha procurado crear 
una danza-pantomima en el estilo del baile ruso, llena de fantasía y de movimiento. Desde este punto 
de vista, la coreografía es bella y de buen efecto, habiendo sido muy bien realizada por el cuerpo de baile 
del Teatro Colón. Figuras principales fueron Dora del Grande, Leticia de la Vega, Boris Romanov y 
Pierr Stall. Un elogio merece Nena Juárez por su acertada interpretación de los números vocales". 


El mismo año, el 17 de julio, el cuerpo de baile del Colón estrenó el ballet La flor del 
Irupé, de Constantino Gaito, con coreografía de Boris Romanov. Se considera a La flor del 
Irupé el primer ballet nacional y ello en virtud de que su música fue compuesta para dicho 
propósito. Enestas condiciones no estaría el ballet denominado Escenas Campestres, también 
con música de Constantino Gaito, estrenado en 1926, con coreografía de Bronislava 
Nijinska. Como quiera que sea, La flor del Irupé fue el primer ballet de autor argentino que 
durante numerosas temporadas mantuvo un lugar en la cartelera del Colón con la aprobación 
del público. Protagonista del estreno fue la bailarina Colette Salomon. 
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DE 1930 A 1939 


1930 
ARTHUR HONEGGER EN BUENOS AIRES 


A fines del mes de agosto de 1930, llegó al país el compositor Arthur Honegger, 
nacido en Le Havre, Francia, cuya obra más importante, el oratorio "El Rey David", era ya 
conocido por el oyente de Buenos Aires. Los primeros días de la estadía de Honegger en 
nuestra ciudad no fueron, seguramente, muy gratos para el huésped, porque coincidieron con 
la gestión y estallido de un movimiento revolucionario. En medio de ese inquietante clima, 
debutó Honegger en el Teatro Colón el 2 de setiembre. El segundo concierto fue el día 4 y, 
producida la revolución el día 6, el tercer concierto quedó diferido para el día 27. Honegger 
tuvo a sus ordenes a la Orquesta Estable del Teatro y, en sus programas incluyó varias obras 
propias, en calidad de primera audición en el Colón. 

Fueron las siguientes: "Chantde Nigamon", "Phédre", "Horace Victorieux", "Preludio 
a la Tempestad", "Dos cantos de Ariel", "Le miracle de Nótre Dame", "Rugby", "Pastoral 
d'Eté", "Chant de Joie" y "Le Roi David" (solistas: Jane Bathori, Antonieta Silveyra de 
Lenhardson, Carlos Rodriguez y Pierre Daltour, recitante). 

Finalizada su actuación en el Teatro Colón, Arthur Honegger actuó para el público 
de la Asociación Wagneriana, en el auditorio de la Asociación, el 6 de octubre. En la 
oportunidad dispuso de la Orquesta de Profesores de la Asociación Sinfónica de Buenos Aires 
y del Coro de la Wagneriana, preparado por Jane Bathori. El programa, dedicado a obras 
propias, fue el siguiente: "Pastoral d “Eté", "Cinq Poemes extraits d'Alcools" (Appollinaire), 
Concertino para piano y orquesta, y la Acción Musical en tres partesde René Morax, "Judith", 
que tuvo los siguientes intérpretes: Jane Bathori (Judith), Lucia de Correas (La servante), 
Soprano solo (Brígida Frias de López Buchardo), Tenor solo (Juan Carlos Pini) y Pierre 


Daltour (Recitante). 
ALFREDO CASELLA 


Compositor, pianista, director de orquesta, escritor, Alfredo Casella, que también 
estuvo en Buenos Aires en 1930, fue una figura rectora de la música italiana y guía de una 
nueva generación renovadora. Fue un creador de no escaso mérito cuyas obras tienen la 
inigualable cualidad constructiva mediterránea: sólida pero luminosa. 
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Durante su permanencia en Buenos Aires, Alfredo Casella dirigió siete conciertos 
con la Orquesta Filarmónica de la Asociación del Profesorado Orquestal en los que hizo 
escuchar varias obras propias: La Giara, la Serenata, el Convento Veneciano, la Partita y la 
Scarlattiana. Completó sus programas con Pulcinella, de Stravinsky, la obertura de La 
Cenerentola, de Rossini, obras de Bach, Debussy y Wagner y dos páginas de autor argentino: 
Atardecer y Alegria Serrana, de Raúl H. Espoile. 


EL PRIMER CORO EXTRANJERO 
EN EL TEATRO COLON 


En el Teatro Colón ha actuado gran número de conjuntos corales, a comenzar por 
los que viajaban a Buenos Aires con las compañías operísticasitalianas. También han actuado 
en ese escenario numerosos coros locales, varios de ellos de colectividades. 

El primer conjunto coral extranjero que vino al Teatro Colón en gira de conciertos, 
fue el de la Asociación Polifónica Romana, presentado también como Coro de la Capilla Sixtina, 
que inició sus actuaciones el 13 de setiembre de 1930. 

La Asociación Polifónica Romana, fundada en el mes de abril de 1919 por Monseñor 
Rafael Casimiro Casimiri, fue formada con voces adultas de las distintas Capillas romanas, 
a las que se sumaron los niños cantores de la Schola Puerorum de San Juan de Letrán, escuela 
que había sido creada por el propio Monseñor Casimiri, entonces maestro de Capilla de la 
Archibasílica San Juan de Letrán. El primer programa de la Asociación Polifónica Romana 
estuvo consagrado a obras de Palestrina, Lasso y Victoria y fue dirigido, como los posteriores, 
por Monseñor Casimiri. Figuraron en ellos obras de los compositores que acabamos de 
mencionar y otras de Josquin des Pres, Grossi de Viadana y Marcanzio. Especial importancia 
tuvo en el programa del segundo concierto, el estreno del Credo de la Missa del Papa 
Marcello, de Palestrina. 


PRESENTACION DE JACQUES THIBAUD 


Jacques Thibaud, uno de los más brillantes y célebres violinistas de la escuela 
francesa, actuó tres veces en Buenos Aires, entre 1930 y 1948. Pudo así el público porteño 
conocer muy bien a este gran artista que hizo del violin, antes que un medio de testimoniar 
su capacidad técnica, el violín de su noble naturaleza artística, de su sensibilidad 
interpretativa,de la pureza de su estilo, cualidades todas que ya se habían revelado en el 
comienzo de su carrera como solista en el escenario del Chátelet de Paris, testigo de sus 
primeros triunfos. Relevante músico de cámara, Thibaud se unió en 1905 con Pablo Casals 
y Alfred Cortot, para formar un legendario Trio. En 1943 fundó con Marguerite Long el 
concurso de ejecución musical, dedicado al piano y al violin, que lleva el nombre de ambos 
artistas. 

Jacques Thibaud debutó en Buenos Airesel 20 de mayo de 1930 en el Teatro Odeón, 
conel siguiente programa: Sonata, de Ecclés; La Follia, de Corelli; Sinfonia Española, de Lalo; 
Romanza en Fa mayor de Beethoven; Tambourin, de Leclair; Intrata, de Desplanes; Menuet, 
de Veracini y Rondó, de Mozart. Colaboró con él el pianista Tasso Jannacopoulo. 

El diario "La Prensa" comentó así el debut del violinista francés: 

"Thibaud es un artista aristocrático, enel más noble sentido del vocablo: elegante, 
fino, medido en la expresión, de una musicalidad cautivadora; reune, en suma, las más bellas 
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Federico Moreno Torroba Franco Alfano lgor Stravinsky 


caracteristicas del genio francés. Sus interpretaciones, siempre de una personalidad definida, evidencian 
al artista que se ha compenetrado del estilo, del espíritu, del alma, diremos, de cada obra dando a cada 


nota, su significado musical". 


Regresó Thibaud en 1935 para ofrecer seis recitales en el Teatro Colón. Asimismo, 
actuó como solista del Concierto para violin y orquesta en Mi de Bach, con la Orquesta 
Estable del Teatro, dirigida por Fritz Busch. En el mismo concierto, ejecutó la Chacona para 
violín solo de Bach. 

Dijo en esta oportunidad el crítico de "La Prensa": 

"Intérprete personal y fiel a la vez, animó su parte con la sutileza musical, la nobleza 
de estilo, la elegancia del fraseo y la expresividad sobria habituales en él, siendo difícil de imaginar una 
versión de mayor calidad". 


En 1948, Jacques Thibaud volvió al Colón, donde ofreció tres recitales con el 
pianista Marinus Flipse, que constituyeron verdaderas cátedras de interpretación. 


DE LOS CONCIERTOS: ESTRENOS 


Numerososestrenos, algunos de gran importancia, se efectuaron en los conciertosde 
1930. En ese aspecto, especial mente interesante fue la temporada de la Orquesta Filarmónica 
de la Asociación del Profesorado Orquestal en la cual se registraron las siguientes novedades: 
las tres obras ya citadas de Alfredo Casella: Cuatro fragmentos del "Convento Veneciano”, 
Serenata en Do Mayor y Partita; Obertura Patética, de Jacobo Ficher; Bolero y Dafnis y Cloe, de 
Ravel (2a. suite);Canto a la Alegría, de Honegger; Apollon Musagete y El Beso del Hada, de 
Stravinsky; obertura de la ópera "Novedades del Día”, de Hindemith; Marcha Escocesa, de Debussy; 
Suite Escita, de Prokoffiev; Preludio y Chacarera de Gilardo Gilardi; tres trozos sinfónicos: 
Allegro, Lento y Vivace, de Juan José Castro; Suite del ballet cómico Barabau, de Vittorio Rietti; 
Impresiones porteñas, de José André; Cuadros de una Exposición, de Musorgsky-Ravel; Eros 
(preludio), de A. Pinto; La voz de las calles, de Humberto Allende: Psalmus Hungaricus de Zoltan 
Kodaly. 

En el Teatro Odeón, se ofreció, en versión de concierto, la "fábula en música" de 
Claudio Monteverdi, L'Orfeo, en revision de Gian-Francesco Malipiero. 


ELISABETH SCHUMANN 


Una de las más refinadas cantantes alemanas que hicieron su aparición en las 
primeras décadas del siglo; apenas menor que su compatriota Lotte Lehmann, otra legendaria 
figura del arte vocal de la época, Elisabeth Schumann comenzó su carrera, enel masalto nivel, 
en el Metropolitan Opera House de Nueva York, el 20de noviembre de 1914, enel rol de Sofia 
de "El caballero de la rosa", del cual ha quedado hasta nuestros días como la intérprete más 
exquisita. Con Lotte Lehmann, precisamente, y con el bajo Richard Mayr, formaron en 
Covent Garden (1924), el formidable trio de "El caballero de la rosa" en una producción 
dirigida por Bruno Walter que el coliseo londinense mantuvo durante varias temporadas 
consecutivas, y que, en una posterior producción vienesa, cobra vida nuevamente en los 
surcos de una estupenda grabación fonográfica. Por veinte años, Elisabeth Schumann 
permaneció ligada a la Opera de Viena, casi hasta el fin de su carrera, aunque sin abandonar 
el Covent Garden del que fue siempre una intérprete elegida. Enambos teatros desarrolló una 
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actividad muy intensa, frecuentando los principales roles de su cuerda, alos que prestó su voz 
fresca y cristalina y la pureza inmaculada de su estilo. Poseía un arte vocal de excepcional 
perfección y un fraseo de irresistible encanto. Fue una gran intérprete mozartiana y brilló 
tanto en el área de la ópera como en la de conciertos que continuó cultivando muchos años 
después de haber abandonado el teatro lírico. Ya en 1921 había realizado una extensa gira de 
recitales de cámara por los Estados Unidos, acompañada en el piano por Richard Strauss. 

En el mes de agosto de 1930, en la plena madurez de su arte y todavía joven -tenia 
entonces cuarenta y dos años-, Elisabeth Schumann actuó en Buenos Aires. Resulta difícil 
comprender que no lo hiciera en el Teatro Colón donde ese año, casualmente, se cantaba "El 
caballero de la rosa", cuya representación presenció -se dice- desde un palco. 

En la Sala Wagneriana, de la calle Florida, e invitada por la Asociación homónima, 
Elisabeth Schumann se presentó en dos recitales que se realizaron los días 11 y 18 de agosto. 
Carl Alwin fue su pianista acompañante. En el primer recital cantó arias de Mozart (Vedrai 
carino, de "Don Giovanni", La Violeta, Mis deseos y Aleluya) y "lieder" de Schubert (El 
curioso, Tu eres la paz, Joven junto a la fuente, Los pájaros y la Trucha), de Joseph Marx y de 
Richard Strauss (Felicidad, Todos mis pensamientos, Mañana y Serenata). 

En la segunda presentación, se la escuchó en un aria de Mozart ("Deh vieni non 
tardar", de "Las bodas de Figaro", y Canción de Cuna), Hándel (Ritorna, o caro, y Ay, si 
tuviera el arpa de Jubal), Schumann (La flor de loto, Gusanillo de Maria, El Nogal y 
Mensajes), Brahms (Soledad campestre y Serenata), Mahler (Un aroma suave...y Quién ha 
compuesto esta cancioncilla? y Ricardo Strauss (Sus Ojos, de las Melodías Orientales 
dedicadas a Elisabeth Schumann y Carl Alwin, Ofrendas de amor, Lo dije y me quedo en lo 
dicho, y Mal tiempo). 

"La Prensa" dijo después del debut de Elisabeth Schumann: 

"Pertenece a la categoría de intérpretes vocales completos, e iidependientemente 
de la emoción y el deleite artísticos por ella despertados, su audición fue una cátedra de arte vocal". 


CANTANTES QUE DEBUTARON EN EL COLON 


Salvatore Baccaloni, un bajo buffo que hizo escuela y que actuó en once temporadas 
del Teatro Colón, y la talentosa soprano dramática Iva Pacetti (Norma), ensu única temporada 
en esa sala, fueron los debutantes de este año que deben ser especialmente mencionados. 


GUIOMAR NOVAES 


Guiomar Novaes Pinto (Guiomar Novaes, solamente, en arte), fue uno de los más notables 
exponentes del arte interpretativo brasileño. Si bien inició su formación musical en su país, 
los estudios que realizó en el mismo pueden considerarse preliminares, pues en efecto, 
Guiomar Novaes debe su desarrollo técnico y musical al Conservatorio de Paris al que llegó 
en uso de una beca cuando era todavía una niña y del cual egresó como Primer Premio, a los 
diecisiete años. Rápidamente se le abrieron las puertas de los centros musicales más exigentes 
del mundo, en los que realizó una carrera por todo concepto brillante, merced a su técnica 
perfecta, a su rico temperamento artístico y a una musicalidad refinada. 

La artista brasileña se presentó en Buenos Aires el 6 de junio de 1930, dando 
comienzo en el Teatro Odeón a una serie de recitales a los que se sumaron otros que dió para 
la Asociación Wagneriana en la sede de la misma en la calle Florida, sin olvidar una actuación 
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en el Teatro Politeama, el 12 de julio, con la dirección de Ernest Ansermet, en cuya 
oportunidad "la aristocrática artista dió una magnífica versión del Concierto en La Mayor 
de Schumann". 

El programa de su debut fue el siguiente: Preludio y Coral, de Bach; Danza de 
Alcestes, de Gluck-Saint-Saéns; Sonata N%4, de Scriabin; Sonata en Si Bemol Menorop. 35 
de Chopin; Noche en Granada, de Debussy; Evocación, de Albéniz, y Suite de temas 
populares rusos, de Liadow. 

La columna de crítica musical del diario "La Prensa", comentó al respecto: 

"Guiomar Novaes posee una exquisita musicalidad, vigorosa y femenina a la vez, 
que da a sus interpretaciones un encanto muy personal, que cautiva y conmueve; artista de raza, sabe 
compenetrarse de las más recónditas intenciones de los autores y traducirlas luego, tamizadas por su 
temperamento y personalidad. Desde el punto de vista técnico, su dominio del teclado es absoluto y 
brillante y su sonoridad rica en matices, como acontece con los pianistas de la escuela francesa”. 


ORQUESTA MIGUEL GIANNEO 


Con el patrocinio de la Sociedad Filarmónico-dramática Lago di Como y por 
iniciativa del violinista Miguel Gianneo, de destacada actuación en el medio local, se había 
resuelto el 26 de noviembre de 1926, llamar a inscripción para formar uma Escuela de 
Conjunto Orquestal, cuya misión sería la de "ejecutar en losentre-actos de nuestras funciones 
filodramáticas" con la dirección de Gianneo. A esasfunciones se consagró el juvenil conjunto 
que, de veinticinco integrantes que contaba inicialmente, llegó a teneren 1930, alrededor de 
cincuenta, todos ellos alumnos de los Conservatorios locales. 

El 8 de junio de ese año falleció el maestro Gianneo. La Comisión Directiva de la 
Sociedad patrocinante designó para reemplazarlo a Bruno Bandini, quien desde 1929 colaboraba 
en la dirección de la orquesta, a la que se impuso el nombre de Miguel Gianneo en memoria 
de su fundador. 

Bruno Bandini recibió de maestros italianos, en esta ciudad, su formación como 
violinista. En 1909 ofreció su primer recital; pero antes, siendo todavía un adolescente, había 
ocupado un atril entre las violas de la Orquesta del Teatro de la Opera, con la cual -recordaba 
siempre con indisimulable orgullo- había actuado bajo la batuta de Arturo Toscanini. A su 
tiempo, estudiaron con Bandini no pocos violinistas argentinos. Solista de la Orquesta del 
Teatro Colón y de la Filarmónica de la Asociación del Profesorado Orquestal, integrante de 
varios conjuntos de cámara, incluyendo algunos de los primeros que se constituyeron en 
Buenos Aires en los tramos iniciales de este siglo; profesor del Conservatorio Nacional, a su 
tiempo director de la Orquesta Sinfónica y de la Orquesta de Cámara de Radio Nacional, 
Bruno Bandini realizó con la Orquesta Miguel Gianneo, de la que egresaron numerosos músicos 
que luego se incorporaron a las orquestas profesionales, una profícua labor. Con Bandini 
comienza en 1930 la labor más importante y trascendente este conjunto antes constreñido a 
actuar en las funciones sociales de la Sociedad patrocinante. En efecto, el conjunto se 
convierte en un organismo sinfónico que se propone dar al público un amplio panorama de 
la música sinfónica y de cámara extranjera y nacional. La Orquesta realiza suprimer concierto 
sinfónico el 23 de diciembre de 1930 en la sede de la Sociedad Lago di Como. El programa, 
dirigido por Bandini, estaba así compuesto: Sinfonía Inconclusa (primer movimiento), de 
Schubert; Coro de los Peregrinos, de Tannháuser; Escenas Infantiles, de Cayetano Troiani; 
Cortejo, de Celia Torrá y Obertura de "Cleopatra", de Luigi Mancinelli. 
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En susciclos de conciertos, que se extenderán hasta los años 40s. la Orquesta Miguel 
Gianneo dió a conocer un importante número de obras. La producción de los compositores 
argentinos, tanto consagrados como noveles, fue especialmente considerada. 

El Teatro lírico no fue excluído de las actividades de la Orquesta. Así, el 22 de 
diciembre de 193 1,presentó el estreno de la ópera en un acto "Zannetto", de Pietro Mascagni, 
sobre el poema "Le Passant", de Coppée. Fueron sus intérpretes, la soprano Maria Malberti 
y la mezzo soprano Maria Nastri. Otra ópera, "La Falce", obra inicial de Alfredo Cattalani, 
fue estrenada por Bandini y su orquesta el 27 de diciembre de 1932, con la colaboración de 
la Asociación Coral Argentina (director Juan B. Massa), formada por coristas del Teatro Colón. 
Fueron sus protagonistas, Fanny Frias y Pedro Somani. 

También el oratorio fue abordado por la Orquesta Miguel Gianneo, para lo cual 
contó con la cooperación de agrupaciones corales como Los Madrigalistas de Santa Cecilia 
(director: Guido Capocci) y la Polifónica Argentina "Julián Aguirre” (director: Juan Emilio 
Martini). Entre las numerosas obras de este género que se inscribieron en el repertorio que 
Bruno Bandini desarrolló con esta orquesta, se cuenta el Stabat Mater, de Alessandro 
Scarlatti (1932). 


SOCIEDAD ORQUESTAL ALEMANA 


El 1? de agosto de 1930, hizo su presentación en la Sala Wagneriana esta orquesta 
sinfónica constituida por medio centenarde músicos, ainiciativa de un grupo de instrumentistas 
que habían perdido su fuente de trabajo en los cinematógrafos, como consecuencia del 
advenimiento del cine sonoro. Dirigió este concierto, que fue considerado promisorio por la 
crítica, Alfredo Lienemann. El programa de este concierto inaugural, fue el siguiente: 
Obertura de Marina, de Wallace; Suite de La Arlesiana, de Bizet; Sinfonía Inconclusa, de 
Schubert; El Danubio Azul, de J. Strauss, y Obertura de Rienzi, de Richard Wagner. 


EL BALLET "CHOUT", DE PROKOFFIEV 


"La fábula del bufón que se burló de otros siete", ballet en seis escenas estrenado en 
Paris en 1921, no con su título original sino con el de Le Chout (El Bufón), que hasta hoy 
conserva, es una obra juvenil de Prokoffiev basada en un cuento bastante complicado al que 
la música sirve con acertadas notas de humor y pinceladas folklóricas que le transmiten un 
grato lirismo. 

Chout, con coreografía de Boris Romanov, tuvo su estreno sudamericano en la 
temporada de primavera de 1930, exactamente el 25 de noviembre, con la dirección musical 
de Juan José Castro. 

Este fue el segundo ballet de Prokoffiev estrenado en el Teatro Colón. El primero, 
fue Alla y Lolly (véase 1927). 


ASOCIACION SINFONICA FEMENINA 
Y CORAL ARGENTINA 


Celia Torrá, excelente violinista y compositora argentina, fue una constante 
trabajadora de la música, a la que prestó considerables servicios. Poseía una sólida formación 


musical, adquirida en el país y perfeccionada en el extranjero, y una clara idea de los 
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propósitos que perseguía como música y que no se detenían en la composición y en sus 
conciertos, sino que iban mucho más allá. Consecuente con esas ideas, creó en 1930 la 
Asociación Coral Argentina y la Asociación Sinfónica Femenina, que, infatigable y valiosa 
propulsora del desarrollo del medio musical, consideró medios idóneos para iniciar una 
política en tal sentido. La Asociación Coral Argentina dió su primer concierto ese año de 
1930 en Diapasón. Más tarde,Celia Torrá resolvió fusionar ambas asociaciones, de las que - 
digamoslo ya- era también directora. El 8 de agosto de 1937,en el Gran Rex de Buenos Aires, 
la entidad que había surgido de esa fusión, la Asociación Coral y Sinfónica Femenina, daba 
su primer concierto, con la dirección de Celia Torrá. El programa era el siguiente: Sonata 
Octava, de Corelli; Concierto para dos violines de J. S. Bach (solistas: Rosa Iglesias y Carmen 
Yepes) Oratorio "Rebeca", de Saint-Saéns,con Cora Carigo y Anibal Otamendi, como 
solistas. 

El Coro de la Asociación, actuó en el Teatro Colón en 1948. 

Una encomiable labor cumplió esta Asociación por espacio de tres décadas. 


ESTRENOS EN LOS CONCIERTOS 


En la temporada de conciertos de 1931 fueron estrenadas la Primera Sinfonia, de Juan 
José Castro; las Danzas Rumanas, de Bela Bartók, y la Obertura en Do Menor, de Celestino 
Piaggio. 


ADOLFO MORPURGO Y LA AGRUPACION 
DE INSTRUMENTOS ANTIGUOS 


A casi veinte años de su radicación en Buenos Aires (1913), el violoncelista italiano 
Adolfo Morpurgo, nacido en Gorizia, Trieste, en 1889, y llegado a Buenos Aires con 
sobresalientes antecedentes de su actuación en Europa, creó en 1931 la Agrupación de 
Instrumentos Antiguos. 

En 1927, la Wagneriana celebró el duodécimo aniversario del primer recital de este 
violoncelista en los conciertos de la Asociación, con un concierto en el cual Morpurgo hizo 
figurar cuatro instrumentos antiguos: viola da gamba, viola pomposa, virginal y clave col forte 
e piano. 

Si la actividad que Adolfo Morpurgo desarrolló en Buenos Aires como 
violoncelista,tanto en recitales personales como en calidad de integrante de numerosos 
conjuntos de cámara, sin olvidar su actuación como docente, fue tan interesante como 
constructiva, no lo fue menos como promotor y sostenedor de la Agrupación de Instrumentos 
Antiguos, con la cual devolvió un vasto repertorio al medio fónico que le correspondía, en 
audiciones de indiscutible interés histórico. Precisamente, la formación histórica y la cultura 
humanística de Morpurgo fueron las sólidas bases sobre las cuales resposaba su autoridad 
estilística. 

Con esa Agrupación, Morpurgo dirigió obras de Monteverdi, la "Euridice", de 
Jacopo Peri y, entre muchasotras obras, "La Opera del Mendigo" de Pepusch y Gay (ver 1950). 


DELIA SACERDOTE 


Por más de treinta años se extendió la carrera de la pianista argentina Delia 


Sacerdote, que fue justamente apreciada en el medio artistico local. 
1077 


Alumna de Edouard Melgar y discípula también de Wanda Landowska enSaint-Leu- 
la Fóret, siguió luego estudios en Buenos Aires con la guía de Vicente Scaramuzza. También 
trabajó un tiempo con el pianista francés Robert Casadesus. Además recibió consejos de 
Claudio Arrau, por cuya sugerencia estudió a fondo la totalidad de la obra pianística de 
Brahms. 

El debut formal de Delia Sacerdote se produjo el 16 de octubre de 1931 en la 
Sociedad Cultural Diapasón, siendo este su programa: Suite inglesa en La Menor, de Bach; 
dos páginas de Couperin y otras tantas de Daquin; Danseuses de Delphes y La Cathédrale 
Engloutie, de Debussy, y Bourrée Fantasque, de Chabrier. 

Dueña de un mecanismo técnico tan preciso como ágil y de una viva naturaleza 
musical, artista inteligente y sensible, desarrolló un repertorio exigente del que no excluyó 
no pocas novedades y a cuyas propuestas técnicas y estéticas respondió con amplia solvencia. 
Fue Delia Sacerdote, la primera pianista argentina que incluyó en un programa "Petruchka", 
de Stravinsky. En 1935, juntamente con Lia Cimaglia, Elsa Piaggio y Celia Fasce, presentaron 
en el Teatro Cervantes, para la Asociación Wagneriana, el Concierto para cuatro pianos y 
orquesta de Juan Sebastián Bach. En 1956 en el Teatro Colón, tocó con la pianista uruguaya 
Nybia Mariño, el Concierto para dos pianos y orquesta de Poulenc, yen 1959, para no dar sino 
un solo ejemplo más, también en primera audición, la serie completa de los Doce Estudios de 
Debussy. Tres años antes, con motivo de una ejecución parcial de ese ciclo, el crítico Enrique 
Larroque había expresado: 

"La concertista no titubeó en abordar los temibles problemas técnicos planteados 


por Debussy y en sus Estudios para Piano, prácticamente desdeñados por los pianistas, y que nuestra 
artista interpretó, precisamente, como artista de veras, es decir, atenuando el aspecto pedagógico del 


libro y poniendo en plena luz la fantasía debussyana". 


Una de las últimas actuaciones de esta distinguida pianista fue en el Teatro Colón, 
como solista del Concierto K. 467 de Mozart. 
Un nombre para recordar entre las artistas argentinas del teclado. 


LA REVISTA "SUR" 


Puede parecer a simple vista extraño que una revista literaria tenga cabida en estas 
páginas reservadas a las grandes fechas de la música en Buenos Aires. Sin embargo, nos parece 
justo abrirlas a una publicación que durante largo tiempo, sin desmentir su carácter, no sólo 
no fue indiferente a la música y a los músicos, sino que estableció con ellos una relación 
intelectual y personal que no dejó de reflejar como revista y como editoral. "Nosotros", una 
excelente revista distintiva de un período de las letras argentinas, fundada por Alfredo A. 
Bianchi y Roberto F. Giusti y cuya existencia cubrió dos períodos, 1907-1934 y 1936-1943, 
también incluía periódicamente en su material algún trabajo sobre temas musicales y, en 
forma permanente, una columna de crítica sobre la ópera y los conciertos que se efectuaban 
en la metrópoli; pero, desde el punto de vista de su relación con la música se limitaba a lo 
mencionado. 

El interés de "Sur" porla música tiene una explicación. En efecto, no es desconocida 
la participación de Victoria Ocampo en el desarrollo musical del país y en la formación de 
grupos que ejercieron influencia en la creación nacional, ni su vocación musical que la 
impulsó a participar en sociedades como "Diapasón" y "Amigos del Arte". 
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También ha de recordarse que en 1933 presidió el directorio del Teatro Colón, en 
cuyo escenario actuó además, como recitante en oportunidad del estreno de "Persephone", 
de Stravinsky, y en la primera audición en esa sala de "Le Roi David", de Honegger, en cuyo 
estreno argentino, en 1925 (Teatro Politeama), con la dirección de Ernest Ansermet, 
también participara. Todo ello y, como no podía dejar de ocurrir, surelación personal con esos 
grandes músicos, se reflejó en la revista "Sur". 

Mucho tuvo que ver con la fundación de la revista "Sur", la visita de Waldo Frank 
a Buenos Aires, en gira de conferencias. La idea de una revista literaria panamericana, que 
había germinado en la mente del autor de "España Virgen" y "El redescubrimiento de 
América", había interesado vivamente al joven escritor Eduardo Mallea, colaborador en 
Buenos Aires de Waldo Frank como intérprete y traductor de sus conferencias. (1) Frank y 
Mallea visitaron a Victoria Ocampo y "decretaron -recuerda la escritora- que una revista tenía 
que nacer de nuestro encuentro” y, agrega, siempre en el mismo trabajo en el que evoca la 
génesis de "Sur" y que escribió en Mar del Plata en 1967: "Si Waldo Frank y Eduardo Mallea 
cometieron un error al elegirme, yo lo agravé perseverando". 

Al término de su viaje a los Estados Unidos, donde retomó contacto con Frank para 
discutir aspectos relacionados con la proyectada revista, Victoria Ocampo tomó una decisión 
que alteraba la idea original: "Si mi revista se hace, será dirigida y creada para y por America 
Latina. Waldo Frank, pertenece tanto a America Latina como a su América, espiritual mente. 
Poreso, él y sus semejantes están con nosotros. Pero hay algo en el norteamericano corriente, 
un espíritu de American citizen first, que conviene combatir. Me gustan tantas cosas en ese país! 
Y me disgustan otras". 

Así nació "Sur" en 1931. El Consejo de Redacción estaba integrado por Jorge Luis 
Borges, Eduardo J. Bullrich, Oliverio Girondo, Alfredo González Caraño, Eduardo Mallea, 
Maria Rosa Oliver y Guillermo de Torre. "Pero Mallea, iniciador de "Sur", y de Torre, 
secretario -escribe Victoria Ocampo- ocupaban un lugar mucho más importante que el de 
simples consejeros: juntos hacíamos la revista". 

"El Consejo Extranjero de "Sur", agrega, estaba compuesto por el dominicano 
Henriquez Ureña, el mexicano Alfonso Reyes, el italiano Leo Ferrero, el francés Drieu la 
Rochelle, el español Ortega y Gasset, el uruguayo Jules Superville, el norteamericano Waldo 
Frank y el suizo Ernest Ansermet. Todos amigos personales mios". En el primer número de 
"Sur", Waldo Frank ocupa el lugar de honor entre los colaboradores con un artículo sobre el 
Brasil, con el título de "La Selva". 

No solamente el músico suizo Ernest Ansermetfue, aparte su condición de consejero 
un colaborador de "Sur". Muchos otros músicos, argentinos y extranjeros, también lo 
hicieron. Notas sobre la bibliografía musical y comentarios sobre algunos acontecimientos 
musicales, fueron frecuentes en las páginas de esta Revista, ya largamente cincuentenaria. Por 
su parte, la Editorial "Sur", publicó, entre otras obras, los siguientes títulos de interés musical: 
"Crónicas de mi vida" y "Nuevas crónicas de mi vida", de Stravinsky, y "Filosofía de la Nueva 
Música", de Theodor W. Adorno. 


(1) A la visita de Waldo Frank y a su relación con el mismo, se refiere Eduardo Mallea en su libro"Historia 
de una pasión argentina". 
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MUJERES ARGENTINAS 


que impulsaron 
el desarrollo 

de la vida musical 
de Buenos Aires 


Elena Sansinena 
Victoria Ocampo de Elizalde 


h 
Magdalena Bengolea Elena Basavilbaso 
de Sánchez Elía de Catelin 


Antonieta Silveyra Brígida Frías de 
de Lenhardson López Buchardo 


ESTRENOS EN CONCIERTOS 


En 1931 se registró el estrenoenla Argentina de El Retablo de Maese Pedro, de Manuel 
De Falla. 


ILDEBRANDO PIZZETTI EN BUENOS AIRES 
El estreno de "Fra Gherardo" 


El ilustre músico italiano Ildebrando Pizzetti vinoen 1931 a Buenos Aires con motivo 
del estreno de Fra Gherardo, una de las óperas que mejor caracteriza el sentimiento moral y 
profundamente religioso que impregna la casi totalidad de su obra dramática. Fra Gherardo, 
es la tercera de su Óperas y también la tercera de este compositor que se estrena el Teatro 
Colón. Curiosamente, las primeras cinco óperas de Pizzetti que da a conocer el Teatro Colón, 
son también las cinco primeras en la cronología de su producción. Fedra, de 1915, se estrena 
en 1920; Débora e Jaele, de 1922 se estrena aquí en 1923; Fra Gherardo, de 1928, se da a 
conocer aquí en 1931; Lo Straniero, de 1930, se da en el Colón el mismo año de su estreno 
mundial; Orseolo, de 1935, llega al Teatro Colón en 1938, y La figlia di lorio, de 1954, ocupa 
la cartelera del Colón al siguiente año. Nunca compositor alguno fuera de Pizzetti, ha tenido 
tal privilegio. 

Fra Gherardo, tuvo su estreno americano en el Teatro Colón el 17 de julio, con la 
dirección musical del autor. Intérpretes de gran relevancia tuvo la obra en el palco escénico: 
Georges Thill, el protagonista; Giuseppina Cobelli, Carlton Gauld, Ezio Pinza y Salvatore 
Baccaloni, entre otros. 

También dirigió Pizzetti un concierto sinfónico con la orquesta del Teatro, en el que 
hizo escuchar sus obras Concerto dell “Estate, La Pisanella, Rondó Veneciano y Tres Preludios 
para Edipo Rey, completando el programa con la obertura de Il matrimonio segreto, de 
Cimarosa. 


ESTRENO ARGENTINO DE EDIPO REY 


Oedipus-Rex (Edipo Rey), ópera-oratorio de Igor Stravinsky, con libreto de Jean 
Cocteau, según Sófocles, fue la segunda obra lírica del genial compositor que conociera el 
oyente argentino, cuando todavía ese oyente no había logrado incorporar definitivamente a 
su mundo sensible el "momento ruso" que culmina con la "Consagración de la Primavera". 

La primera había sido el cuento lírico Le Rossignol (El Ruiseñor), que había tenido 
su estreno argentino tres años antes (ver 1927). 

Edipo Rey, fue estrenada en el Teatro Colón el 11 de agosto de 193 1. Era una de las 
cuatro óperas que ese año dirigía en el Teatro Colón Ernest Ansermet (ver 1922). Joseph 
Riavez, encarnó a Edipo; Maria Ranzow, a Yocasta; Ludwig Hoffmann, a Creon; Alexander 
Kipnis, a Teresías; Carlton Gauld, al Mensajero, y Karl Joecken, al Pastor. 


IMPORTANTES DEBUTS EN EL TEATRO COLON 
Tuvo perfiles de un gran acontecimiento la presentación en Buenos Aires del 
eminente director de orquesta alemán Otto Klemperer, quien dirigió en el Colón las 


representaciones de "Los maestros cantores", "Las Bodas de Figaro" y el ciclo integral de "El 
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anillo del Nibelungo". Klemperer regresó en 1951 a Buenos Aires dirigiendo conciertos 
sinfónicos organizados por la Asociación Amigos de la Música que se realizaron en el Gran 
Teatro Broadway. 

Debutaron grandes cantantes, entre ellos, Lauritz Melchior, que fue seguramente el 
tenor wagneriano por excelencia, de este siglo, y que cantó los roles protagónicos de "Tristán 
e Isolda" y el de Sigfrido en "El Anillo del Nibelungo". Melchior volvióen 1933, 1942 y 1943. 
A su vera, se desempeñó, como Isolda y como Brunilda, respectivamente, la notable soprano 
wagneriana Frida Leider. 

Otro importante debut, fue el de la soprano francesa Lily Pons ("Lucia de 
Lammermoor"), para muchos arquetipo de la soprano coloratura, que volvería al Colón en 
otras tres temporadas. 


FOKIN, COREOGRAFO DEL COLON -MARIA RUANOVA- ESMEE BULNES 


El Teatro Colón tuvo en 1931 el privilegio de tener como coreógrafo a un artista de 
la talla de Michel Fokin. Ciertamente, un privilegio para cualquier cuerpo de baile del mundo, 
porque el nombre de Fokin representa un hito importante en la historia del ballet clásico, que 
inicia con él una nueva era. Su tendencia reformadora, que expuso en conocidos postulados 
genialmente ejemplificados en los hechos, revitalizó y jerarquizó el género e hizo escuela. 

Notable bailarin, estrella del Ballet Imperial de Petersburgo y coreógrafo, Fokin 
había estado en Buenos Aires en dos oportunidades con el Ballet de Diaghilev (ver 1913 y 
1917). Los Ballets Russes habían dado a conocer numerosos trabajos suyos. Ahora, en 1931, 
repuso con el cuerpo de baile del Colón algunos de ellos, como las danzas de El Principe Igor, 
El pájaro de fuego, Sílfides, Carnaval, Schéhérazade, Las aventuras de Arlequin y El espectro 
de la rosa, y estrenó,el 9 de octubre, El aprendiz de brujo, sobre el poema sinfónico de Paul 
Dukas. Así, con el Ballet del Teatro Colón, Fokin revivió los mejores tiempos del ballet ruso, 
contando con la preciosa colaboración de la "étoile" Olga Spessivtseva, también del Ballet 
Imperial, a la que invitó para Carnaval, Sílfides y El pájaro de fuego, y también con la de otros 
bailarines huéspedes de elevada categoría. Spessivtseva o Spessiva, regresó a Buenos Airesen 
1937, actuando en el Teatro Politeama Argentino con Ekhaterina de Galantha en ocho 
funciones. 

A este gran artista debió su lanzamiento una excepcional figura del balletargentino: 
Maria Ruanova, alumna de Smirnova y Nijinska, cuyas notables aptitudes fueron 
inmediatamente apreciadas por Fokin, quien le dió la oportunidad de lucirlas en El pájaro de 
fuego. Fokin fue también quien impulsó a Ruanova a incorporarse al Ballet de René Blum, con 
el que realizó nuestra compatriota una de sus primeras experiencias internacionalesen el más 
alto nivel. 

Como asistente de Fokin en esta temporada actuó la bailarina inglesa Esmée Bulnes, 
una alumna de Nijinska, Smirnova, Romanov y Cecchetti, que ese año había sido designada 
maestra de baile del ballet del Teatro Colón. Dieciocho años actuó Esmée Bulnes en esas 
funciones. En ese prolongado período, estudiaron con ella los que habían de ser, con el 
tiempo, los mejores bailarines nacionales. También actuó en el Teatro Colóncomo coreógrafa. 

Alejada del Teatro Colón, al que prestó servicios de una magnitud y una calidad que 
obligan a la gratitud, y al que se vinculara por primera vez en el lejano 1925 (véase) como 
miembro del Jurado que actuó en el Concurso para formar el Ballet Estable de la casa, Esmée 
Bulnes se incoporó a la Scala de Milán como directora de la Escuela de Danza de dicho coliseo. 
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Sin perjuicio de desempeñar esas funciones entre 1951 y 1967, fue también directora del 
Ballet de la Scala durante ocho años. 

En la hora de su fallecimiento en 1986 -había nacido conel siglo-, el diario "Corriere 
della Sera", de la ciudad de Rimini, en la que se extinguió la vida de la artista, expresó en un 
tramo de su nota necrológica: 

"Fue la guía del ballet de la Scala. Le decían "la dama de hierro" por su sentido 
heroico del deber, la fortaleza de ánimo y la gran disciplina mental. Dio al Ballet de la Scala una 


fisonomía precisa y fue capaz de moldear a la gran generación de bailarinas de los últimos veinte años, 
cuyo primer ejemplo es Carla Fracci".. 


1932 
MUSICA SINFONICA EN RADIO SPLENDID 


El crecimiento de la actividad sinfónica en Buenos Aires debe también una 
considerable cuota de estímulo a la radiodifusión privada. 

La Orquesta Filarmónica de la Asociación del Profesorado Orquestal y 
contemporáneamente la de la Asociación Sinfónica de Buenos Aires fueron las pioneras de 
nuestro movimiento sinfónico. Una y otra debieron luchar en los comienzos de su actividad 
con la indiferencia del público por ese tipo de manifestación musical y ambas apelaron, como 
ya hemos visto, a diversos medios de capacitación para tratar de interesar a una masa de 
oyentes. La Filarmónica de la A.P.O., en alianza con el cinematógrafo; la Asociación 
Sinfónica con sus conciertos populares del Teatro Cervantes. La Orquesta Estable del Teatro 
Colón, por su parte, intensificaba esas actividades. Las sucesivas visitas de la Orquesta 
Filarmónica de Viena y las grandes batutas internacionales lograron, finalmente, despertar 
en el público el gusto por la música sinfónica. 

Radio Splendid, una emisora privada que cuidaba el nivel cultural de sus programas 
contribuyó positivamente a ensanchar ese auditorio con ciclos de conciertos sinfónicos que 
revistieron considerable importancia y que comprometierona destacadosartistas. A comienzos 
de la década del 30, Radio Splendid no poseía una orquesta sinfónica permanente; pero 
formaba cada año un conjunto orquestal que probó repetidamente su competencia. Uno de 
los directores invitados a las series de conciertos de la emisora fue el maestro alemán Frieder 
Weissmann quien incluyó en su programas obras tan comprometidas como la Novena 
Sinfonía de Beethoven, en cuya ejecución intervino un coro local. Juan José Castro, dirigió 
con esta orquesta, a partir del 8 de setiembre de 1933, nada menos que cuarenta y cinco 
conciertos. Además de los conciertos que daba en estudio, la Orquesta de Radio Splendid, 
actuaba en otras sedes. 

A fines de los años 40s., Radio Splendid incorporó a sus cuerpos artísticos un 
conjunto instrumental estable que, enlos comienzos fue un quinteto, luego se transformó en 
un conjunto de cámara de dieciocho músicos y porfin tuvo una dotación de 40 instrumentistas, 
con lo que estuvo en condiciones de ejecutar un amplio repertorio. Fue su director Domingo 
Marafioti, quien había formado parte del quinteto inicial, un músico ampliamente conocido 
y apreciado, hasta hoy, en la actividad sinfónica local. 

Otras emisoras, como Radio El Mundo (ver 1935) y Radio Belgrano, estuvieron 
también comprometidas en la difusión del gusto por la música sinfónica. 
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Serge Lifar 


María Ruanova 


ANTONIO DE RACO 


Antonio De Raco, alumno de Carlos Percuoco y luego de Vicente Scaramuzza, hizo 
su primera presentación pública en 1932, a la que siguieron muchas otras en las que fue 
madurando la maestría en la ejecución del instrumento y la personalidad del intérprete. 

Pero el debut de este pianista en el másalto nivel del público y de la crítica, se produjo 
el 11 de abril de 1940 en el Teatro Colón, cuando afrontó el serio compromiso de ser solista 
del Concierto N“2 de Brahms, con la Orquesta del Teatro dirigida por Juan José Castro. 

Desde entonces, Antonio De Raco comenzó una sostenida actividad no tardando en 
perfilarse como el pianista argentino más destacado de la época. Sus conciertos se situaban 
más allá de un estudio prolijo de las obras, una ejecución impecable y una musicalidad sin 
tacha, para proyectarse como la realización profunda y trascendente de un artista especialmente 
sensible. 

La primera gira de conciertos de De Raco, en los Estados Unidos y el Canadá, en 
1947, y más tarde en Europa, constituyen hitos importantes en su carrera, por lo que esas giras 
significan en sí mismas y por la gratificación de una acogida que le fue francamente favorable, 
así como por la madurez artística y profesional que dejan como saldo. De regreso del Canadá 
es solista del Concierto N*1 de Beethoven en el Teatro Colón, con la dirección de Paul Paray. 
El 15 de agosto de 1952 vuelve a esa sala para ofrecer un recital que permite apreciar 
totalmente al músico y al pianista. Este fue el programa de ese recital: Preludio y Fuga en Re 
Mayor, de Bach-Busoni; Sonata N*%13 en Mi Bemol Mayor K. 383, de Mozart; Scherzo N%% 
en Mi Mayor op 54 y Balada N%1 en Sol Menor op. 23, de Chopin; Gaspard de la Nuit, de 
Ravel; Toccata op. 5 de Arizaga; Sonata N% op.29 de Prokoffiev. 

El crítico Jorge D'Urbano, expresaba al día siguiente en su columna del diario 
PEsÍticas: 

"Antonio De Raco, que ayer por la tarde ofreció un recital en el Teatro Colón, es 
un pianista de medios técnicos casi sensacionales. Posee ese tipo de mecanismo característico de los 
instrumentistas que han vigilado el desarrollo de sus dedos en función del desarrollo de la inteligencia. 

Tiene por lo tanto, un bagaje de recursos sólidamente explorados que emplea en 
la medida y necesidad que sus propósitos expresivos y musicales se lo solicitan... Es un instrumentista 
de dilatadas posibilidades y, por lo tanto, capaz de resolver cualquier problema con los útiles que más 
convienen. Toca el piano admirablemente, con claridad, con precisión y hasta con cierto preciosismo 
barroco que a veces aumenta considerablemente el interés del oyente y en otras disminuye en algo su 
nitidez estilística y la espontaneidad del fraseo. Por cierto, tales condiciones -con ser importantes- no 
son únicas, por fortuna. De Raco es también un músico de afinada sensibilidad y que piensa 
detenidamente la obra que tiene entre manos". Luego de analizar la actuación de De Raco en la primera 
parte del programa, agrega el mencionado crítico: "La segunda, fue puro deleite del principio al fin. El 


terriblemente comprometido Gaspard de la Nuit, fue objeto de una versión poco común. Tan poco 
comun que habría que remontarse a los grandes nombres del teclado para encontrar un paralelo en 


materia de sagacidad, de equilibrio y de contenida emoción". 


Antonio De Raco realizó desde entonces una extensa carrera que se desarrolló 
principalmente en el país, que lo absorbió también como pedagogo. Sus presentaciones en el 
Teatro Colón, casi siempre como solista de las obras más comprometidas del repertorio para 
piano y orquesta y con la dirección de relevantes batutas, se alternaron con actuaciones en 
las más importantes asociaciones musicales de la ciudad y del interior del país. En 1956, 
protagonizó por Radio El Mundo, con la orquesta de dicha emisora, dirigida por Washington 
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Castro, la primera ejecución integral de los veintisiete Conciertos para piano y orquesta de 
Mozart, cuyo bicentenario se conmemoraba ese año. 


LA "CONSAGRACION DE LA PRIMAVERA" 
EN VERSION DE ROMANOV 


El 17 de agosto de 1932, el Teatro Colón presentó, por primera vez, el ballet de 
Stravinsky "Consagración de la Primavera", cuya música se había escuchado en 1928, en la 
misma sala, en versión de concierto (véase). 

Acontecimiento de la música y del ballet, el estreno de la "Sacre", que había 
conmocionado al mundo de la música en su época, no dejó de tener aquí sus críticos 
estéticamente comprometidos, a pesar de haber transcurrido ya casi dos décadas desde que la 
obra fuera revelada en Paris. La evolución del gusto musical, la deshinibición del oyente 
porteño se fue operando muy lentamente hasta llegar a su actual estado de madurez. 
Convertidas en "clásicos", las obras que en su momento fueron consideradas revolucionarias 
o, porlo menos, agresivas han ido ganando espacio en las nuevas generaciones de oyentes para 
las cuales la dicotomía "antiguo" y "moderno" ha dejado de tenersentido. En las generaciones 
mayores, el ejercicio continuo del oido y la inteligencia combinados al que obliga la moderna 
vida de conciertos, ha limado también las viejas reservas que provocaba la "novedad" por el 
sólo hecho de serlo. 

La "Consagración" pudo serjuzgada en versión coreográfica de Boris Romanov y con 
la dirección musical de Juan José Castro. 


ANTICIPO DE "WOZZECK" DE ALBAN BERG 


En la temporada de conciertos de 1932, el director Eugen Szenkar, con la Orquesta 
Estable del Teatro Colón, dió a conocer Tres Fragmentos de "Wozzeck", de Alban Berg, con 
la soprano Adelina De Kortyko, en calidad de solista. Fue un anticipo al estreno argentino 
de la ópera, que se efectuó veinte años después. Estos tres fragmentos se repitieron en otras 
ocasiones, en una de ellas, con Conchita Badía como solista (ver 1942). 


CIRCULO JUAN SEBASTIAN BACH 


Fundada el 13 de octubre de 1932, esta sociedad musical cumplió durante un cuarto 
de siglo una meritoria actividad que se tradujo, principalmente en la realización de gran 
número de conciertos y recitales de música instrumental y vocal. Cuando no había cumplido 
todavía quince años de existencia, tenía en su haber más de trescientas audiciones, prueba 
evidente de la seriedad y el empeño de sus autoridades. 


DOS COMPOSITORES VISITAN BUENOS AIRES 


Ernesto Halffter, el distinguido compositor español y alumno de Manuel De Falla, 
que nos visitó por primera vez en 1932, era ya ventajosamente conocido en Buenos Aires 
desde 1928, cuando Eugenio Szenkarestrenó la Sinfonietta, que probablemente quedará como 
su obra más lograda. Invitado por el Teatro Colón dirigió en esa sala tres conciertos en uno 
de los cuales repitió la Sinfonietta, dando a conocer otras obras suyas, todas ellas eran estrenos 
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argentinos: Habanera de la muerte de Carmen, Dos Bocetos sinfónicos, Sonatina y Tres Canciones 
en las que tuvo como colaboradora a Antonieta Silveyra de Lenhardson. En esos conciertos, 
incluyó obras de De Falla, Albéniz, Luis de Milán, Mateo Albéniz, Turina, Nin y Otros 
compositores de España. También incluyó en el ciclo, el estreno de una obra de autor 
argentino: la cantata Santa Rosa de Lima de José André. 

Regresó Ernesto Halffter en 1971 para dirigir, nuevamente en el Teatro Colón, un 
concierto sinfónico en homenaje a Manuel De Falla en el vigésimo quinto aniversario de su 
muerte, con El Amor Brujo, Noches en los Jardines de España y las suites 1 y 2 de El sombrero 
de tres Picos. Dedicó una conferencia que le invitó a dar el Teatro, a la inconclusa ópera de 
De Falla "Atlántida", a la que él mismo pondría cima. 

También vino a Buenos Aires en 1932 el compositor italiano Adriano Lualdi, una 
distinguida figura de la creación musical y la musicografía peninsular. Era Lualdi, además, un 
destacado profesional en el campo de la dirección orquestal y asi lo demostró en el concierto 
sinfónico que dirigió en el Teatro Colón, en cuyo programa incluyó con carácter de estreno 
en la Argentina, cinco obras, de compositores italianos, entre ellas, su propia suite Adriática. 


OPERAS DE GAITO Y SCHIUMA 


En la temporada de 1932 fueron estrenadas en el Teatro Colón dos óperas de autores 
argentinos. El 17 de agosto, Ferruccio Calusio dirigió la primera representación de La sangre 
de las guitarras, de Constantino Gaito, entre cuyos principales intérpretes se contaron Isabel 
Marengo, Mercedes Trilla, Abele De Angeli y Fidel Aiello. 

El 15 de setiembre, con la dirección del autor, fue estrenada la comedia lírica Litigio 
de Amor, de Alfredo L. Schiuma, con Elena Venturino, Abele De Angeli, Emma Brizzio y 
Fidel Aiello, entre otros. 


ESTRENOS EN LOS CONCIERTOS 


A la Suite Adriática, de Adriano Lualdi, ya mencionada, se sumaron otras cuatro 
obras de autores italianos, dirigidas por aquél: Obertura de Le donne curiose, de Wolff-Ferrari; 
Variaciones sin tema, de Gian-Francesco Malipiero; Sinfonia Italiana, de Antonio Veretti y 
Noche de Platón, de Victor De Sabata. 

Especial importancia tuvieron otros tresestrenos: los fragmentos de Wozzeck de Alban 
Berg; el Concierto para clave e instrumentos, de Manuel De Falla (solista: Alicia Halftter, 
director: Ernesto Halftter) y el Concierto en Sol para piano y orquesta, de Ravel, en el que actuó 
como solista el pianista Enrique Villegas, un talentoso instrumentista argentino que a la sazón 
contaba diecinueve años, alumno de Alberto Williams, y que más tarde se orientaría hacia la 
música jazz, de la que sería un brillante intérprete. La primera audición de la obra de Ravel 
en Buenos Aires, se efectuaba en el mes de noviembre, el mismo año del estreno mundial de 
la obra, en la Sala Pleyel de Paris, con Marguerite Long como solista y el autor en la dirección 
orquestal. (14 de enero de 1932). El estreno en Buenos Aires se efectuó en el Teatro Odeón, 
con la dirección de José Gil, en un ciclo de conciertos del Conservatorio Williams. 

Enrique Villegas, actuó en el Teatro Colón por primera vez, como solista de la 
Rapsodia en blues, de Gershwin, en 1971. 


187 


FRITZ BUSCH EN BUENOS AIRES 


A siete años de la presentación de Erich Kleiber, debutó en el Teatro Colón, el 7 de 
agosto de 1933, el director de orquesta alemán Fritz Busch, con un concierto sinfónico vocal 
en conmemoración del cincuentenario de la muerte de Richard Wagner. 

Al siguiente día, iniciaba su actuación como director del repertorio alemán que ese 
año comprendía cinco títulos: Los maestros cantores, Tristan e Isolda, Fidelio, Parsifal y El 
caballero de la rosa. 

La mención de Erich Kleiber no es caprichosa. Al igual que el director vienés, Busch 
había dejado la Alemania del Tercer Reich porestar en desacuerdo con el regimen, y también 
al igual que Kleiber, el músico alemán adoptó en su momento la ciudadanía argentina. Pero 
los puntos de contacto entre estos directores son también de índole artística. A lo largo de 
muchos años de actuación entre nosotros, ambos grandes directores y sin embargo tan 
distintos, dejaron un incalculable aporte pedagógico del que se beneficiaron artistas y 
público. Fritz Busch, como también Kleiber y como anteriormente lo había sido Tullio 
Serafin, en el repertorio italiano, se constituyeron por derecho propio en insuperables 
asesores del Teatro Colón para la formulación de sus proyectos artísticos. 

Fritz Busch, artífice del Festival de Glyndebourne y protagonista de incontables 
acontecimientosartísticos, fue durante nueve años un inolvidable animador de las temporadas 
del Teatro Colón. Su actuación en Buenos Aires fue una bella y memorable lección de arte. 


UNA GRAN PIANISTA ARGENTINA: MARISA REGULES 


Marisa Regules inició su carrera en la ciudad de Rosario, en la que había nacido. 
Desde su presentación en Buenos Aires, en 1933, fue fácil a los expertos advertir que estaba 
reservado a la joven instrumentista un gran destino artístico. Lo mismo ocurrió luego de su 
primera actuación, en 1941 en el Town Hall de Nueva York, que la catapultó a la fama en 
aquel país. Discípula de Alberto Williams y de Vicente Scaramuzza, completó su formación 
con Wanda Landowska y Arthur Schnabel, dos eminencias cuyos consejos tuvieron decisiva 
influencia en la artista argentina, tempranamente celebrada en los centros musicales de los 
Estados Unidos, país que eligió para residir y en el que desarrolló gran parte de su carrera, 
Europa y Japón. Actuó como solista con las mayoresorquestas y con grandes directores. Luego 
de hacerlo con la Orquesta de Filadelfia, mereció el siguiente comentario de Eugene 
Ormandy: "No solamente una de las grandes mujeres pianistas, sino uno de los grandes 
pianistas de nuestro tiempo". 

Marisa Regules desarrolló la primera etapa de su carrera en Buenos Aires, actuando 
en numerosos recitales y en conciertos con orquesta. El 9 de setiembre de 1940, en el Teatro 
Cervantes, en un concierto de música francesa dirigido por Albert Wolff para la Asociación 
Wagneriana, tuvo el privilegio de protagonizar la primera audición en Buenos Aires del 
Concierto para la mano izquierda, de Ravel. Poco tiempo antes, esa misma obra se había 
difundido por la onda de Radio El Mundo, en una curiosa versión a cargo de dos destacados 
pianistas nacionales: Enrique Villegas, en el piano solista, y la propia Marisa Regules 
asumiendo en el segundo piano la transcripción de la parte orquestal. 

Entre 1941 y 1945, la pianista argentina permaneció en los Estados Unidos, 
regresando al país en 1946. Su reaparición, el 11 de mayo, como solista del Concierto N%3 
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de Rachmaninov (estreno en Buenos Aires), con la orquesta estable del Teatro Colón, 
dirigida por Héctor Panizza, constituyó un gran acontecimiento al igual que los tres recitales 
que ofreció posteriormente. Aquél y estos la mostraron en la plenitud de sus notables recursos 
técnicos y de su talento artístico. El crítico Alberto Emilio Giménez, condensó así su opinión 
en las columnas del periódico "Buenos Aires Musical": 

"Marisa Regules es una privilegiada del Arte. Su mecanismo es completo y 


depuradísimo; su musicalidad, profunda y exquisita. (...) unidos a la invariable nobleza del estilo, le 
confieren una jerarquía absolutamente excepcional en el campo de la interpretación pianística, 


situación alcanzada en plena juventud y que le abre perspectivas difíciles de limitar". 


Volvió Marisa Regules a Buenos Aires para actuar en tres temporadas: 1949, 1950 
y 1956, poco antes de poner término a su brillante carrera, no demasiada extensa. 
"Frente a esta gran artista -había escrito el crítico de The New York Times- el 


oyente presta escasa atención a los alardes de tecnisismo, para dejarse envolver en la pura belleza del 
sonido y en su exquisita proyección de sentimiento y de drama". 


CANTANTES LIRICOS 


Cantantes de primera línea debutaron en el Teatro Colón en 1933, tres de ellos 
comprometidos para el repertorio alemán que dirigió Fritz Busch: la soprano Any Konetzni, que 
debutó como Isolda junto a Melchior; la mezzo soprano Kerstin Thorborg, que debutó como 
Magdalena, Kundry y Octavian, y la soprano lírica Editha Fleischer, como Eva en "Los 
Maestros Cantores". Fleischer se radicó en Buenos Aires, descollando en un variado 
repertorio, dedicándose también a la docencia. Aún debemos mencionar al bajo italiano 
Giacomo Vaghi, excelente elemento que actuó en el Colón en trece temporadas. 


LOS CONCIERTOS: ESTRENOS 


Mencionamos entre los estrenos de la temporada del año 1933, los siguientes: Partita 
N de Goffredo Petrassi; Variaciones sobre un tema de Mozart, de Adolf Busch; Danzas de 
Maroszek, de Zoltan Kodaly. 


1934 
JASCHA HEIFETZ 


Una de las cumbres de la ejecución violinística contemporánea, la etapa decisiva de 
la carrera de Jascha Heifetz, nacido en Letonia a punto de expirar el siglo pasado, se inicia en 
Nueva York donde debuta el 27 de octubre de 1917. Alumno de Leopold Auer, el famoso 
violinista y pedagogo húngaro, al que se consideró sucesor de Joachim, Heifetz llegó a este 
maestro luego de haber sido alumno de su propio padre, violinista €l también en el Teatro de 
la ciudad letona de Vilna, cuna de nuestro artista. 

Antes de su presentación en Nueva York, Jascha Heifetz había realizado algunas 
experiencias concertísticas de alto nivel, en Berlin, cuando tenía catorce años, bajo la 
dirección de ArthurNikisch, y luego, en una gira que realizó por los países escandinavos. Pero, 
como decimos más arriba, es a partir de su aludido concierto en el Carnegie Hall de Nueva 
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York, donde el genio violinístico de Heifetz, del cual ya había dado generosas referencias en 
su infancia, aflora en toda su magnitud. Tempranamente considerado, por unánime consenso, 
como uno de los grandes violinistas vivientes, Heifetz recorre el mundo en giras triunfales. 
Sus caminos se cruzan más de una vez con el otro grande de la época: el vienés Fritz Kreisler 
con el cual se divide la admiración de los oyentes de todo el mundo. Aquí mismo, en Buenos 
Aires, medió menos de un año entre la presentación de uno y otro. Así, nuestros oyentes de 
los años 30/40s. pudieron apreciar las diferencias que existían entre ambos. 

Parece innecesario mencionar que Jascha Heifetz poseía una técnica que sobre- 
pasaba largamente los términos regulares que exhiben los violinistas de gran clase. Su 
mecanismo era deslumbrante como puede comprobarlo hoy cualquier oyente que se acerque 
a la cuantiosa producción fonográfica de este artista. A ello, agregaba Heifetz, un sonido de 
rara belleza, una definida personalidad estilística y, en la cima de su madurez artística, pudo 
sumar una mayor profundización conceptual y consiguientemente una mayor capacidad 
expresiva, que antes se le mostraran esquivas. Aun así, siempre prevaleció el soberano 
ejecutante que trabajaba buscando la perfección aun en las obras menos significativas sobre 
el intérprete. Músico de primer orden, sus ejecuciones se caracterizaron por una actitud 
respetuosa y no complaciente, ni para sí mismo ni para sus audiencias, frente a las obras que 
abordaba. 

Frecuentó un vasto repertorio y muchos músicos compusieron para él. También 
estrenó numerosas obras, entre ellas el Concierto N? 2 para violin y orquesta de Prokoffiev. 
Del mismo modo que Kreisler, transcribió gran número de composiciones y escribió sus 
propias cadencias para variosconciertos del repertorio clásico. En susprogramas, difícilmente 
faltaba la pequeña página de creación intrascendente para solaz del gran público. ' 

Emanuel Feuermann, Gregor Piatigorsky y Arthur Rubinstein, figuran entre los 
notables instrumentistas con los cuales formó Heifetz grupos de cámara para una grabación 
fonográfica o un concierto. 

Jascha Heifetz actuó en Buenos Airesen dos oportunidades. La primera, en 1934, lo 
hizo en el Teatro Cervantes donde, entre el 17 de junio y el 14 de julio, ofreció siete recitales, 
con el concurso del pianista Emmanuel Bay. Este fue el programa de su debut: Chacona, de 
Vitali: Sinfonia Española, de Lalo; Melodia Hebraica, de Achron: Rondó, de Schubert- 
Friederberg: :La fille aux cheveux de lin, de Debussy-Hartmann; Hora Staccato, de Dinicu- 
Heifetz; Jota, de De Falla; Capricho N* 24, de Paganini. 

Volvió el célebre violinista en 1940, ahora al Teatro Colón, y con el mismo pianista. 
Su actuación consistió en ocho recitales, en el primero de los cuales presentó el siguiente 
programa: Suite en La Mayor, de Vivaldi; Sonata N*%3 en Do Mayor, de Bach; Concierto N? 
4 para violin y orquesta, de Mozart (con su propia cadencia); Adagio y Presto, de Haydn; 
Rondó en Mi Bemol, de Hummel; Impromptu, de Schubert; El pájaro profeta, de Schumann, 
y El vuelo del moscardón, de Rimsky Korsakov. 


También intervino como solista en el ciclo de conciertos de la Orquesta Sinfónica 
de Radio El Mundo. 


DEBUT DE WILHELM KEMPFEF 
Con el alba del 30 de junio de 1934, uno de los pasajeros que el dirigible "Graf 
Zeppelin" traía a Buenos Aires, era el gran pianista Wilhelm Kempff, quien en pocos días más 


debía iniciar su actuación en esta ciudad. Considerado uno de los grandes intérpretes del 


190 


romanticismo alemán, su enorme prestigio internacional reposaba, sobre todo, en su afinidad 
con el pensamiento beethoveniano, que pocos se atrevían a discutir a quien, al promediar su 
carrera, tenia ya entre sus antecedentes varias integrales de las 32 sonatas y de los Conciertos 
para piano y orquesta de Beethoven, así como de las Sonatas para violin y piano y para 
violoncelo y piano, sin olvidar los Trios, del mismo autor, para cuya ejecución se había unido 
a músicos como Menuhin y Schneiderhan, Fournier y Szeryng. 

Kempff inició el 2 de julio de 1934 una serie de recitales en el Teatro Odeón. Ese 
primer programa, comprendía las siguientes obras: Suite Francesa en Sol Mayor, de Bach; 
Sonata en Do Menor op. 111 de Beethoven; Impromptu en Fa Menor, de Schubert op. 142 
N*1, y Variaciones sobre un tema de Paganini op. 35, de Brahms. 

La columna de crítica musical del diario "La Prensa", traía al día siguiente un elogioso 
comentario: 

"Kempff se nos presenta como un gran maestro de la escuela alemana, dentro de 


la evolución sufrida por ella a raiz de la aparición del impresionismo. Tiene Wilhelm Kempff las 
cualidades básicas de todo intérprete. Técnica, mentalidad y sensibilidad se equilibran perfectamente 


para hacer de él un artista completo que sirve noblemente al arte". 


Luego de concluir su ciclo en el Teatro Odeón, Kempff, requerido por varias 
asociaciones musicales, prosiguió una actividad que le valió sucesivos éxitos. Regresó a 
Buenos Aires en tres oportunidades: 1948, 1951 y 1964. En el Teatro Colón ofreció cuatro, 
tres y un recitales, respectivamente, y presentándose como solista del Concierto N%4 de 
Beethoven, con la Orquesta Filarmónica de Buenos Aires, dirigida por Frúhbeck de Burgos. 

También actuó para varias asociaciones musicales privadas, y en otros ciclos de 
conciertos, entre ellos, los celebrados con la Sinfónica de Buenos Aires, dirigida por Clemens 
Krauss, en los que actuó como solista de los Conciertos Tercero y Quinto para piano y orquesta 
de Beethoven. 

Mas cercanas a nosotros en el tiempo, esas tres últimas presentaciones de Kempff 
desde 1948 en adelante, nos han permitido apreciar la evolución de un artista que, con 
frecuencia controvertido, y con razón, ha dado pruebas más que suficientes de encontrarse en 
procura de un equilibrio que le permitiera servir a las obras sin dejar de ser fiel a si mismo. 
Hasta la última presentación de 1964, escuchar a Kempff podía producir tanto placer 
puramente pianístico como irritación ante una personalidad musical honesta sin duda, pero 
avasallante. Hallando ese punto de equilibrio, Kempffse convierte en un intérprete profundo, 
de una nueva y convincente expresividad, producto de una cabal comprensión de la obra y 
de una actitud respetuosa que no le impide seguir siendo él mismo. Un gran maestro, sin duda, 
admirable incluso en sus errores. 


MISCHA ELMAN 


Aunque violinisticamente Mischa Elman se había iniciado en la Escuela Imperial de 
Odesa, Leopold Auer lo llevó consigo a Petersburgo e hizo de él su discípulo favorito, 
convirtiéndolo en uno de los grandes exponentes de la escuela violinística del Conservatorio 
de la ciudad imperial, del cual egresaron, entre otros, artistas de la talla de Jascha Heifetz, 
Efrem Zimbalist y Nathan Milstein. Elman, que no tardó en emular a su gran maestro, alcanzó 
rápidamente la celebridad internacional como uno de los más grandes violinistas de la época. 
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Mischa Elman vino por primera vez a Buenos Aires en 1934. Debutó en el Teatro 

Colón, pudiendo decirse que inauguró las audiciones instrumentales en esa sala. Con la 

colaboración del pianista Wladimir Padwa, ofreció en esa temporada ocho recitales, el 

primero de los cuales, el día 7 de julio, tuvo el siguiente programa: Sonata en Mi Mayor, de 

Hándel; Sonata en Si Bemol Mayor K. 31, de Mozart; Sinfonia Española, de Lalo; Chacona 

de Bach; Nocturno, de Chopin-Wilhelm; Danza Húngara, de Brahms, y Balada y Polonesa 
Brillante de Vieuxtemps. 

La columna de crítica del Diario "La Prensa", se hizo eco de ese debut con esta nota: 

"Mischa Elman es, indudablemente, un gran virtuoso. Mayor dominio de los más 

sutiles recursos del violin, es poco menos que inconcebible. Por suerte, a este dominio técnico del 

instrumento, el artista une otros tanto o más apreciables: un sonido generoso, pastoso y matizado, de 

un volumen que, a ratos, evoca el del violoncelo, un fraseo lleno de encanto y un vigor interpretativo 


que llega directamente al público y que contadísimos violinistas que nos han visitado poseen tan 
comunicativo". 


En 1939, regresó Elman a Buenos Aires para una serie de siete recitales en el Teatro 
Colón en el que, además, actuó como solista, con la Orquesta Estable, del Concierto op.77 
de Brahms. Los conciertos del gran violinista ruso, siempre de gran contenido emotivo, con 
su expresión cálida y vibrante, volvieron a provocar la admiración del público de la época. 
La última presentación de este extraordinario violinista en Buenos Aires, fue en 1955. 
Ofreció entonces dos recitales en el Teatro Colón. Las obras más importantes inscriptas en 
los programas respectivos fueron, el Concierto en Mi Menor de Mendelssohn; las Sonatas 
N95 en Fa Mayor op.24 y N“9 en La Mayor op.47, de Beethoven; la Sinfonia Española, de 
Lalo; Poema de Chausson y otras de Hándel, Ginastera, Chopin, Sarasate y Gianneo. 

A esta altura de su carrera, una sólida escuela violinística le permitía mantener su 
mecanismo en condiciones de agilidad y soltura en verdad sorprendentes, alternándose, no 
obstante, las demostraciones de espléndido dominio instrumental con pasajes menos felices, 
aunque hábilmente enmascarados. "Hay algo en Mischa Elman -comentábamos- que losaños 
han respetado: la maravillosa calidad de su sonido, que mantiene intactos su color y su 
sensualidad. Y con él -agregábamos-, las frases, digamos a la Elman, que envuelven a los 
destinatarios en una atmósfera de sugestión hecha de miel y de rosas. La música vista por 
Elman, no la música". Porque, algo así como Massenet del violin, Mischa Elman era proclive 
a sentimentalizar la expresión y a explorar en cada frase el filón dramático. Grande entre los 
grandes del violin, como intérprete representó un gusto del pasado que sólo ocasionalmente 
revive en contados intérpretes de la actualidad. 


ESTRENO DE 
LA PASION SEGUN SAN MATEO 


El 25 de setiembre de 1934, Fritz Busch y la Orquesta y el Coro estables del Teatro 
Colón ofrecían en esta sala el estreno en Buenos Aires de "La Pasión segun San Mateo", de 
Juan Sebastián Bach, una de las más altas cumbres creativas alcanzadas por el Khantor. En 
calidad de solistas, intervinieron Editha Fleischer, Karin Branzell, Lucia Ritter, Koloman von 
Pataky, Alexander Kipnis, Helmuth Schweebs, Victorio Bacciato y Stephan Ballarini. 

Fritz Busch repitió en 1935, 1942 y 1943 su memorable versión que abrió paso a 
numerosas reediciones de esta obra inmortal, en la que participaron otros grandes maestros 
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que visitaron el Teatro Colón entre ellos, Wilhelm Furtwángler, Karl Richter, Stanislaw 
Wislocki y Helmuth Rilling. 


ASOCIACION ARGENTINA DE CONCIERTOS 


Compositor, director de orquesta, violoncelista, maestro de coros, Carlos Olivares, 
alumno en la Schola Cantorum, de Vincent D'Indy, con quien trabajó Composición, y de 
Arthur Nikisch, con quien estudió dirección orquestal, fue un artista que bregó intensa y 
constructivamente en todos los aspectos de la actividad musical del país, incluyendo la 
docencia. En 1929, fundó la Orquesta Filarmónica de Tucumán de la cual fue activo director 
durante varios años. En 1934, radicado en Buenos Aires, creó la Asociación Argentina de 
Conciertos, entidad que tuvo su propia orquesta que él mismo dirigió. 


ESTRENOS EN LA TEMPORADA 
LIRICA DEL TEATRO COLON 


Cinco estrenos figuraban en la temporada lírica del Teatro Colón. El primero de ellos 
fue Alcestes, segunda ópera de Gluck que se presentaba en el Teatro Colón. La primera había 
sido "Orfeo y Euridice", en 1924 (véase). Si bien las óperas de Gluck no se representan 
asiduamente en esa sala, al menos en la actualidad, cinco de ellas han ingresado al repertorio 
del Teatro, las dos nombradas, las dos "Ifigenias" y "Armida". Alcestes, obra capital de Gluck, 
subió a escena el 21 de junio con Héctor Panizza como director musical, siendo cantadas sus 
partes principales por Marcelle Bunlet, René Maison, Felipe Romito y Alessio De Paolis. 

La siguiente novedad, fue Cosi fan tutte, ossia la Scuola degli amanti, que subió a escena 
el 17 de julio, como la anterior, con la dirección de Héctor Panizza. Había llegado la ópera 
de Mozart ciento cuarenta y cuatro años después de su estreno en el Burgtheater de Viena. El 
elenco de cantantes era excelente. Lo componían Editha Fleischer y Nadia Covaceva en los 
dos principales roles femeninos, Isabel Marengo como Despina; Koloman von Pataky como 
Ferrando; Victor Damiani como Guglielmo, y Salvatore Baccaloni, como Don Alfonso. 

El 16 de agostofue el estreno de Arabella, de Richard Strauss, dirigida por el eminente 
Fritz Busch, con un magnífico elenco integrado por Alexander Kipnis, Camila Kallab, 
Margarete Teschemacher, Editha Fleischer, Walther Grossmann, Willi Worle, Hans Fleischer, 
Helmuth Schweebs, Stephan Ballarini, Adelaida Dubourq y Paula Weber. Pasarían muchos 
años antes de que esta obra volviera a ser representada en el Colón; pero su éxito fué entonces 
mayor que el que obtuvo en su estreno. 

El 4 de octubre, fue estrenada Cecilia, de Monseñor Licinio Refice, que tuvo como 
protagonistas a Claudia Muzio y Koloman von Patakay. Fue dirigida por el propio autor. En 
una entrevista que concedióel día de suarribo a Buenos Aires, Monseñor Refice declaró: "Hay 
abundancia de melodía sencilla y fácilmente accesible para el gran público a cuyo corazón y 
no a su cerebro he deseado hablar. El estilo musical más apropiado para el logro de mis 
propósitos era el que preponderaba en el siglo XVII, claro está que con los adelantos impuestos 
por la música moderna”. 

La última novedad de la temporada era una Ópera del músico argentino Gilardo 
Gilardi: La leyenda del Urutaú, cuyo estreno se efectuó el 25 de octubre. Dirigió este nuevo 
aporte al teatro lírico nacional, Franco Paolantonio, y fueron sus intérpretes en el palco 
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escénico los cantantes Hina Spani, Rogelio Baldrich, Victor Damiani, Felipe Romito, Emma 
Brizzio y otros en roles secundarios. 


LOS CANTANTES QUE DEBUTARON 
EN LA TEMPORADA DE 1934 


Entre los cantantes que hicieron su debuten el Teatro Colón en la vigésimo séptima 
temporada lírica, han de ser especialmente recordados los tenores Koloman von Pataky y René 
Maison, y el barítono Carlos Tagliabue. El primero, que se presentó en el rol de Alfredo ("La 
Traviata"), cantó en esa sala en siete temporadas, hasta 1946, para reaparecer en 1948 como 
solista en un concierto dirigido por Wilhelm Furtwángler; Maison, debutó como Edgardo, en 
"Lucia di Lammermoor" y cantó en cinco temporadas, y Tagliabue, que fue Germont, en su 
debut, sólo en una. 


ZARZUELA EN EL TEATRO COLON 


La temporada de primavera del Teatro Colón entre el 27 de octubre y el 30 de 
noviembre de 1934, estuvo íntegramente a cargo de la Compañía Española de Comedias 
Musicales que dirigía el compositor Federico Moreno Torroba, quien estuvo representado en 
el repertorio de la Compañía por dos de sus obras más afortunadas: Luisa Fernanda y La 
Chulapona. Además, subierona escena:Doña Francisquita, de Amadeo Vives; Marina, de Emilio 
Arrieta; Las Golondrinas, de José Maria Usandizaga; La verbena de la paloma, de Tomas Bretón, 
y Maria la Tempranica, de Jerónimo Jiménez / Moreno Torroba. Todas estas zarzuelas se 
representaban por primera vez en el Teatro Colón y algunas, como Luisa Fernanda y La 
Chulapona, tenían carácter de estreno argentino. Moreno Torroba dirigió esos dos títulos, el 
otro director de la Compañía, Santiago Sabina Corona, el resto. El elenco de cantantes tenía 
figuras de primer nivel en el género, como Matilde Vázquez, Gloria Alcaraz y Faustino 
Arregui, entre otros.Estos espectáculos llevaron al Colón gran cantidad de público. 

Un antecedente de la representación de zarzuelas en el Teatro Colón, fue la 
actuación en 1910 de la Compañía de Opera Española que dirigía Juan Goula, (véase 1910). 

La Compañía de Moreno Torroba regresó al Teatro Colón en 1935, formando su 
repertorio con La Chulapona, Luisa Fernanda, Xuanon, Paloma Moreno y Azabache de Moreno 
Torroba (Xuanon y Azabache, se representaban por primera vez en Argentina, Paloma 
Moreno, era estreno mundial); La revoltosa, de Ruperto Chapí; La verbena de la Paloma, de 
Bretón; Doña Francisquita, de Vives; El barberillo de lavapiés, de Francisco Asenjo Barbieri, y 
El Caserio, de Jesús Guridi, (primera representación en el Teatro Colón, las tres últimas). 

Moreno Torroba viajó con frecuencia a Buenos Aires para dirigirsus obras. En 1975, 
dirigió en el Teatro Colón un concierto con la Filarmónica de Buenos Aires. 


SERGE LIFAR DEBUTA EN 
EL TEATRO COLON 


El 27 de setiembre, hizo su presentación en el Teatro Colón el primer bailarín 


"étoile" y maestro de baile de la Opera de Paris, Serge Lifar, también él un descubrimiento 
de Serge Diaghilev. El talento de Lifar era en 1934 por todos reconocido. Ya era, en efecto, 
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una figura prominente del ballet contemporáneo. Sus éxitos en Paris, como el que había 
obtenido, entre muchas otras realizaciones, con su creación de Prometeo habían consolidado 
esa privilegiada posición. 

En su debut en el Teatro Colón, bailó El Espectro de la Rosa, Silfides y Pájaro azul, 
completándose el programa con Thamar, Homenaje a Schubert y Danza Final de Alcestes, a cargo 
del cuerpo de baile del teatro. Las primeras figuras del Colón secundaron la Lifar en sus ballets. 

"Anoche - se dijo en "La Nación"-, nuestro público pudo apreciar el arte de este 
bailarín, realmente extraordinario...Fácil le fue triunfar por la elegancia y la elasticidad de los 
movimientos,así como por la belleza de sus actitudes, de una gran precisión rítmica. 

En las tres obras contó con la colaboración de primer orden de Maria Ruanova. Esta joven bailarina, 


que ya hemos tenido ocasión de señalar como uno de los más valiosos elementos artísticos del Colón, 
se mostró su digna compañera, por la gracia y la perfección de su desempeño". 


En uno de sus programas, el 5 de octubre, Lifar dió a conocer su creación de Prometeo 
(Beethoven) de la que fue intérprete, también con Maria Ruanova, ya en los umbrales de su 
consagración definitiva. 

Serge Lifar volvió en 1950 (véase) con el Ballet de la Opera de Paris, en la doble 
condición de bailarín y coréografo. Su última visita a Buenos Aires fue en 1964 y tuvo por 
objeto reponer algunos de sus ballets (véase). 


1935 
RADIO EL MUNDO Y SU ORQUESTA SINFONICA 


Informar, servir en los más altos niveles a la cultura del país y entretener sanamente 
fueron los tres objetivos básicos que se propuso cumplir Radio El Mundo, la última emisora 
privada que se incorporó al "broadcasting" argentino, con clara conciencia de la condición 
de servicio público. El aporte de Radio El Mundo a la difusión de la música en Buenos Aires 
y en el país todo fue incalculable y digno de recordar. Desde su primera emisión oficial, la 
noche del 29 de noviembre de 1935 en la que se hizo escuchar, también por primera vez, la 
"Gran Orquesta Sinfónica de la Estación" dirigida por Juan José Castro (Himno Nacional 
Argentino, Obertura de Weber y Danzas de El sombrero de tres picos), las más altas 
expresiones de la música ocuparon un lugar privilegiado en sus programas. La Orquesta 
Sinfónica, que se presentó luego de seis meses de preparación, prueba de la seriedad artística 
con que fue encarada, era un excelente conjunto con el cual dirigió Juan José Castro, entre 
1935 y 1941, la friolera de 65 conciertos, y que no solamente actuaba en Estudio sino que 
también lo hacía en conciertos públicos en otras sedes. Aparte Juan José Castro, que fue 
también su director estable, otros maestros, entre ellos Victor De Sabata, Manuel De Falla, 
André Kostelanetz, Ernesto Mehlich, Roberto Kinsky, Jaime Pahissa, Alfred Cortot, José 
Maria y Washington Castro desfilaron por el podio de este organismo en cuyos conciertos se 
desempeñaron como solistas ilustres artistas que protagonizaron también innumerables 
recitales radiofónicos. Una lista muy sumaria de esos artistas no podría dejar de consignar los 
nombres de Marian Anderson, Conchita Badia, Hina Spani, Kirsten Flagstad, Isabel 
Marengo, Gianna Pederzini, Antonieta Silveyra de Lenhardson, Delia Rigal, Carlos Rodriguez, 
Tito Schipa, Renato Cesari, Luis Sagi Vela, Sofía Bandin, entre los cantantes, y en la música 
instrumental, los del Cuarteto Lener, el Trio Moyse, Andrés Segovia, Maria Luisa Anido, 
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Jascha Heifetz, Yehudi Menuhin, Jacques Thibaud, Henryck Szeryng, Gaspar Cassado, 
Edmund Kurtz, Adolfo Odnoposoff, Joseph Schuster, Nicanor Zabaleta, Arturo Rubinstein, 
Claudio Arrau, Alejandro Brailowsky, Wilhelm Kempff, William Kapell, Byron Janis, Marisa 
Regules, Malcuzynski, Alexander Borovsky, Friedrich Gulda, Alfred Cortot, Arturo Benedetti 
Michelangeli, Walter Gieseking, Rudolf Firkusny, Lia Cimaglia, Antonio de Raco, Raúl 
Spivak, Sigi Weissenberg, y, además, el Coro del Teatro Colón, la Asociación Coral Lagun 
Onak, el Coro de Pamplona, la Asociación Coral Argentina, el Coro dirigido por Pedro 
Valenti Costa y tantos otros nombres consagrados en el foro internacional de la música. 

La Orquesta Sinfónica de Radio El Mundo cumplió una relevante actividad en sus 
dos décadas de existencia. Una de sus postreras manifestaciones fue un ciclo realizadoen 1956 
con ocasión de cumplirse el bicentenario de Mozart, en el que se hizo escuchar la integral de 
los conciertos para piano y orquesta del genial salzburgués, con Antonio De Raco como solista 
y la dirección de Washington Castro. 

No se detuvo allí la acción de Radio El Mundo en el campo musical. En efecto, en 
1945, encomendó al compositor y director de orquesta argentino Luis Gianneo la creación 
de la Orquesta Sinfónica Juvenil de la emisora. (ver 1945) 

Es justo recordar que antes y después de creada la Orquesta Sinfónica de Radio El 
Mundo, otrasemisoras privadas tuvieron también sus orquestas sinfónicas. La primera de ellas 
fue, como hemos visto, Radio Splendid. 

Eran otros tiempos. Eran tiempos en que la altura de los objetivos culturales de la 
radiotelefonia no estaban sujetos al "rating". Eran tiempos en que fomentar las expresiones 
de cultura artística no era algo condicionado por una supuesta falta de rédito comercial, 
porque los propósitos culturales estaban, como es natural, por encima de las consideraciones 
mercantiles. 

Todo ello no impedía a la radiofusión privada ocuparse de la música folklórica, la 
música ciudadana, los ritmos internacionales, ni de los programas de entretenimiento. Eran 
aquellos, hermosos tiempos que no pueden dejar de añorarse en estas épocas de raudo 
achatamiento colectivo. Todo ha cambiado. La sociedad ha cambiado. 


FRITZ KREISLER 


En dos años consecutivos -1934 y 1935- el oyente porteño pudo tomar contacto con 
dos violinistas de la talla de Jascha Heifetz y Fritz Kreisler. Alguien había escrito: "Kreisler 
era el Rey, Heifetz es el profeta. Los otros, son solamente violinistas...” 

No vale la pena ahondar en el sentido de esta sentencia que recordamos al sólo objeto de 
ejemplificar hasta qué punto estos prodigiosos violinistas fueron el centro del interés y la 
admiración de los aficionados de todo el orbe. ¡Tan distintos, sin embargo! 

La infancia prodigio suele proyectarse hacia el futuro en forma negativa. No es el 
caso de Fritz Kreisler. Como bien se ha dicho, él fue un niño prodigio y cuando dejó de ser 
niño siguió siendo un prodigio. Medalla de honor del Conservatorio de la Viena de Francisco 
José y Gran Premio del Conservatorio de Paris dos años mas tarde, Kreisler pasó, sin embargo, 
por muchas pruebas antes de llegar a ser el gran artista que se había preanunciado en edad 
temprana. Entre esas pruebas se contaron disciplinas tan poco musicales como la Academia 
de Medicina y la Academia Militar, que, pronto lo supo, no le eran congeniales. Fueentonces 
cuando volvió al violin. En este punto comienza su carrera artística. La Música había ganado 
una gran artista, un artista cuyo virtuosismo era trascendente. El arte de Kreisler era un arte 
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Cuarteto Lener 


Trío González - Pessina - Vilaclara 


pleno de contenido, no meramente fuegos de artificio. Tenía un sonido cálido, casi sensual, 
una distinción natural en la expresión y una poco comun capacidad para transmitir sus 
vivencias musicales. Fue un músico honesto como el que más sin que ello significara un freno 
para su propia personalidad. Fue, pues, un verdadero intérprete, respetuoso de la música 
escrita y también de sí mismo. 

En su dilatada carrera, Kreisler recorrió todo el mundo, que lo colmó de honores y 
triunfó en miles de recitales. En 1947, exactamente el 1? de noviembre, en Nueva York, 
donde residirá hasta su muerte, quince años después, puso fin a esa actividad que tomó, desde 
que volvió a tener el violin en sus manos, medio siglo de su existencia. Pero si bien dejó de 
ofrecer conciertos públicos, siguió estando presente en los estudios de grabación. Con las 
limitaciones conocidas, los discos permiten a los oyentes de hoy apreciar la estatura 
violinística y musical del gran artista vienés. 

El espíritu de Viena circulaba por las venas de Fritz Kreisler como lo demuestran sus 
pequeñas piezas, nostalgiosas de Biedermeyer, nada pretenciosas y sí muy violinísticas, que 
fueron execradas por la crítica, pero que Kreisler amaba profundamente. Su seria formación 
musical le permitió componer, además, dos operetas, un Cuarteto de Cuerdas y otras páginas, 
así como también abordar gran número de transcripciones de obras clásicas y escribir sus 
propias cadencias para conciertos del repertorio violinístico corriente. 

Edward Elgar compuso para Kreisler su Concierto. También Eugen Ysaye le dedicó 
una Sonata para violin solo. Entre otros compositores que escribieron para el gran violinista 
vienés, mencionaremos a Rachmaninov y a Martinu. 

En su única temporada en Buenos Aires, el genial violinista ofreció en el Teatro 
Colón cinco recitales. El programa de su debut, el 23 de mayo de 1935, fue el siguiente: Sonata 
en La Mayor, de Hándel; Concierto en Re Mayor N% K. 218 de Mozart; Variaciones sobre 
un tema de Corelli, de Kreisler; Música del Ballet Rosamunda de Schubert- Kreisler; La fille 
aux cheveux de lin, de Debussy-Kreisler; Malagueña, de Albéniz-Kreisler, y Capricho Vienés 
y Tamboril chino, de Kreisler. Franz Rupp, el notable pianista alemán y acompañante de 
tantos grandes de la música, secundó a Kreisler en estos recitales. Participó también Kreisler, 
en un ciclo de conciertos sinfónicos de la Orquesta Estable del Colón, que dirigía Juan José 
Castro, actuando como solista de los Conciertos de Beethoven N%4 y K. 128, de Mozart. 


EL CUARTETO LENER 


El célebre Cuarteto de Cuerdas Lener, fue creado en 1918 por el violinista húngaro 
Jenó Lener, un alumno de Hubay, como lo eran también sus compañeros de equipo Joseph 
Smilvitz y Sandor Roth. Solamente el violoncelista Imre Hartman, se había formado con otro 
maestro. Todos húngaros e integrantes de la Orquesta de la Opera de Budapest, cuando 
consideraron que habían trabajado lo suficiente el repertorio cuartetístico, dieron vida 
pública al Cuarteto Leneren Viena que ganó rápidamente renombre en Europa, hasta que sus 
integrantes resolvieron radicarse en los Estados Unidos. 

Con esa formación actuó el Cuarteto Lener en su primera actuación en Buenos 
Aires, en 1935. Ese año, el Cuarteto Lener se presentó en la Asociación Wagneriana, 
obteniendo un gran éxito. Noen vano era ya un conjunto de arcos al que la crítica de la época 
consideraba como sobresaliente. Ese mismo año, también en la Asociación Wagneriana, Jenó 
Lener, que era un violinista de primer orden, ofreció un recital de Sonatas para violin y piano 
con Rafael González. Digamos de paso que Jenó Lener, un músico completo que había 
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ejercido también la dirección orquestal, actuó durante un tiempo como violinista del 
Cuarteto Kolisch (ver 1936). 

El Cuarteto Lener volvió a Buenos Aires en 1939, 1940, 1946 y 1948. En las dos 
últimas temporadas vino con modificaciones en su composición En 1946 eran sus integrantes, 
Jenó Lener y Mihaly Kuttner, violines; Miklos Harsany, viola y Otto Deri, violoncelo,todos 
de nacionalidad húngara y de excelente reputación artística los nuevos integrantes, y en 
1947, el conjunto formaba así: Jenó Lener y Alfred Indig, violines; Miklos Harsany, viola y 
Laszlo Vargas, violoncelo. Jenó Lener tenía la virtud de lograr conjuntos homogéneos, de 
homogeneizar la mecánica, el sonido, el estilo de sus componentes,todos ellos irreprochables 
como instrumentistas y admirables por su espíritu de entrega al equipo. Este era, 
indudablemente, el privilegio de Jenó Lener, insubstituible factor aglutinante de la voluntad 
y la sensibilidad artística de los músicos alos que convocaba, cada vez que tenía que introducir 
una modificación en el conjunto. Esta es la razón por la cual, el Cuarteto Lener fue siempre 
un gran conjunto a despecho de los cambios en la formación. Si a alguien estos cambios le 
hubieran provocado cierto escepticismo,seguramente a los pocos minutos de iniciada la 
audición, esta lo habría disipado. 

En tres de sus viajes a Buenos Aires -1939,1946 y 1948- el Cuarteto Lener actuó en 
el Teatro Colón, además de hacerlo en alguna sociedad musical. En la última de su 
presentaciones, ofreció en esa sala el ciclo integral de los Cuartetos de Beethoven una 
magistral, clara y profunda versión de ese monumento artístico. 

"EL Cuarteto Lener -opinó el crítico Rodolfo Arizaga en "Buenos Aires Musical"- 
se halla hoy como tal vez nunca se lo escuchara antes; tal es la homogeneidad de sus versiones como 
la comunión profunda que anima y conjuga a sus integrantes. Cada uno de ellos es un virtuoso en 


potencia, que, entregado por completo a las necesidades del grupo, olvida acertadamente sus mismas 
personalidades, en una abstracción muy difícil de lograr". 


En esa misma temporada, el Cuarteto Lener se presentó nuevamente enla Asociación 
Wagneriana, esta vez con la colaboración del clarinetista Roque Spátola y el pianista Rafael 
González. El programa reunió tres obras: el Quinteto para dos violines, viola, violoncelo, y 
clarinete, de Mozart, el Quinteto para piano, dos violines, viola y violoncelo, de Schumann, 
y el Cuarteto en Fa de Ravel. 

Pocos meses después de estas actuaciones, el 4 de noviembre de 1948, Jenó Lener, 
el músico al que la naturaleza había colmado de privilegiados dones de inteligencia y talento 
artístico, murió en la ciudad de Nueva York. Se dijo entonces: 

"El ciclo de los Cuartetos de Beethoven que el conjunto que lleva su nombre 
desarrolló en el Teatro Colón, fue su despedida del público porteño. Una despedida que le urgía, al 


parecer, pues al promediar el año anterior, apremiaba por cable a su representante en esta, para 
formalizar su última "tournée" argentina". ("Buenos Aires Musical") 


CUARTETO RENACIMIENTO 


Formado por Pedro F. Napolitano y Victor Hormaechea, violines; Edgardo Gambuzi, 
viola, y Alfredo Schiuma, violoncelo, todo ellos integrantes de la orquesta estable del Teatro 
Colón y muy activos en el campo de la música de cámara, el Cuarteto Renacimiento, fundado 
en 1935, inició su actuación, como muchos otros conjuntos de este tipo, en los conciertos 
de la Asociación Wagneriana, el mismo año. Luego, desarrolló en la ciudad una actividad 
considerable que se prolongó másallá del año 1945. Precisamente ese año, actuó en el Teatro 
Colón. 
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María Ruanova y Víctor Ferrari 
en Don Juan de Zarissa 


EL ESTRENO DE "LA NOVIA DEL HEREJE" 


Pascual De Rogatis, aunque italiano por nacimiento, vivió casi toda su existencia en 
la Argentina, donde realizó susestudios musicalesque habían de convertirlo en un compositor 
y en un compositor prolífico que abordó todos los géneros de la creación musical. Su obra 
teatral, de inspiración indoamericana, comprende, principalmente, dos óperas separadas en 
el tiempo por veinte años: Huemac, que data de 1916, y La novia del hereje, estrenada el 13 de 
junio de 1935, como aquella en el Teatro Colón. Huemac, fue conocida en el Uruguay y el 
Brasil, y representada también en el Teatro de la Opera de Roma. Sobreviven de esta ópera 
solamente las danzas, que son recordadas periódicamente en los conciertos sinfónicos. 

La novia del hereje, con libro inspirado en la novela homónima de Vicente Fidel 
López, ha sido representada en numerosas temporadas del Teatro Colón. Su estreno, dirigido 
por Ferruccio Calusio, contó con excelentes intérpretes locales, entre ellos, Isabel Marengo, 
Pedro Mirassou, Sara Cesar, Felipe Romito y Victor Damiani. 


DEBUTS EN EL TEATRO COLON 


El debut más importante de la temporada lírica del año 1935, fue el del tenor alemán 
Max Lorenz, cuyo primer rol en el Teatro Colón fue el de Tannháuser. Lorenz cantó en el 
Colón en cuatro temporadas. 


LA MISA EN SI MENOR, DE BACH 


El mismo año en que dirigía, por segunda temporada consecutiva, La Pasión según 
San Mateo, Fritz Busch revelaba al oyente de Buenos Aires la Misa en Si Menor, de Bach, en 
cuya ejecución intervinieron la Orquesta y el Coro del Teatro Colón, Editha Fleischer, Karin 
Branzell, Koloman von Pataky y Alexander Kipnis. 


CONCIERTOS: ESTRENOS 


Dosobras de Alberto Williams tuvieron su estreno en 1935: las Sinfontas N 3 y N 4, 
y las siguientes obras de Heitor Villa-Lobos: Sinfonia N “1, Amazonas, Poemas Indígenas, 
Louco, Momo Precoce, Danza de los Indios Mestizos, Bachiana Brasileña N %1 para violoncelo. 


CLOTILDE Y ALEJANDRO SAKHAROFF 


En su opúsculo "Reflexiones sobre la Danza y la Música", Alejandro Sakharoff 


expresa: 

"He afirmado muchas veces, con particular insistencia, el hecho de que nosotros 
-Clotilde y yo- no bailamos con música o acompañados por música: nosotros bailamos la música, es decir 
que realizamos la música de manera visual, expresando por medio de movimientos loque el compositor 
ha expresado por medio de sonidos”. 


No podía haber explicado mejor Alejandro Sakharoffel arte refinado y trascendente 
que Clotilde y él pasearon por todo el mundo, enmarcado en una época de la danza moderna, 
y al que se consagraron con humildad y fervor religioso. 
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Clotilde y Alejandro Sakharoff, debutaron en Buenos Aires en 1935 desarrollando 
en el Teatro Colón una serie de nueve recitales, parte de ellos con orquesta. Radicados en 
el país, realizaron numerosos recitales, en el Teatro Colón, en el Politeama Argentino, en 
el Odeón y en el Gran Rex, entre otras salas capitalinas. 

El arte sutil, la poesía de Clotilde Sakharoff, el arte más concentrado, diríamos 
místico de Alejandro se pudo apreciar en un extenso repertorio del que recordaremos el Ave 
Maria, de Schubert; la Canción Triste, de Duparc; la Serenata de Don Juan, con música de 
Albéniz; las Danzas, de Bach; Nocturno de Chopin; Meditación, sobre el primer Preludio de 
Bach;Nocturno en Rojo, de Lili Boulanger; Wiegenlied, de Brahms; Duo de Amor de "Tristán 
e Isolda", de Wagner, entre muchos otros. 

Los espectáculos de esta pareja, que bebió en la fuente del arte de improvisación de 
Isadora Duncan, fueron seguidos por el público porteño con vivo interés. 


BALLETS DE VILLA-LOBOS y BARTOK 


El cuerpo de baile del Teatro Colón estrenó en la temporada del año 1935 el ballet 
de Heitor Villa-Lobos Uirapuru, con coreografía de Ricardo Nemanoff y la dirección musical 
del autor. El coreógrafo lan Cieplinsky, montó en la misma temporada El Principe de Madera, 
con música de Bela Bartók. 


1936 


IGOR STRAVINSKY 


En el mes de abril de 1936 llegó a Buenos Aires por primera vez el ilustre compositor 
Igor Stravinsky, una de las grandes figuras de la creación musical del siglo veinte. Durante su 
permanencia en la ciudad, Stravinsky participó en numerosas actividades organizadas por el 
Teatro Colón. Al frente de la Orquesta Estable y en el escenario con el Cuerpo de Baile del 
Teatro, dirigió sus ballets "Petruchka", "El Pájaro de Fuego" y "El beso del hada". Con la 
misma orquesta, dirigió cuatro conciertos sinfónicos, en uno de los cuales se registró el estreno 
en Argentina del melodrama "Persephone", compuesto por encargo de Ida Rubinstein para 
acompañar el drama de André Gide, y estrenado en Paris exactamente dos años antes de su 
primera audición en la Argentina. En la ejecución de "Persephone" colaboraron Victoria 
Ocampo, como recitante, y el tenor Carlos Rodriguez. También se escucharon en estos 
conciertos otras obras de Stravinsky en primera audición: "Apollon Musagete", "Feux 
d'Artifice" y "Ocho piezas fáciles". Los programas incluyeron también obras stravinskyanas 
tan importantes en la producción del autor y en la historia de la música de este siglo, como 
"Consagración de la Primavera" y "Sinfonia de los Salmos", y, por fin "Pulcinella" y el 
Concierto para piano y orquesta y el Capricho para el mismo instrumento, en la parte solista 
de los cuales se desempeñó Sulima Stravinsky, quien -digamos de paso- también ofreció un 
recital. 

Igor Stravinsky se unió luego a su hijo en un concierto para dos pianos, cuyo 
programa también estaba dedicado a sus obras Concierto para dos pianos y Sonata (ambos 
en primera audición), y Suite de "Petruchka", dedicada a Rubinstein y Serenata en La. 

Stravinsky fue objeto, naturalmente, de diversos homenajes. La Asociación 
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Clotilde y Alejandro Sakharoff 


Wagneriana organizó un concierto en su honor, con la Orquesta Sinfónica de Radio El 
Mundo, conducida por Juan José Castro, quien formó su programa con obras del ilustre 
huésped, del cual fue,por otra parte, un intérprete ejemplar. Estas fueron las obras elegidas: 
"Canto del Ruiseñor", Concierto para piano y orquesta (solista: Sulima Stravinsky), Petite 
Suite N%2 y "El Pájaro de Fuego". 

A casi un cuarto de siglo de su primera visita, en 1960, Igor Stravinsky volvió a 
Buenos Aires. Vino esta vez acompañado por Robert Craft, un músico norteamericano que era 
ala vez su colaborador y exégeta y que influyó en la que fue la última transformación del genial 
creador ruso a través de su sorprendente inserción en nuevas técnicas de composición. 
En 1960, Stravinsky estaba próximo a los ochenta años de edad y su salud no era óptima. De 
ahí que su actuación como director de orquesta se limitara, en los conciertos que se realizaron 
en el Teatro Colón y que compartió con Robert Craft, a su sola presencia frente a la Orquesta 
Sinfónica Nacional en cuatro obras suyas: "Petruchka", "El Pájaro de Fuego”, "Cuatro cantos 
noruegos" y "Oda", esta última en primera audición. La sinfonía para instrumentos de viento, 
del propio Stravinsky, y obras de Bach-Schónberg,Webern, Debussy y Berg, fueron dirigidas 
por Craft. 


DEBUT DE JOSEPH SZIGETI 


Todo un acontecimiento fue el debut de este notable pianista húngaro, alumno de 
Jenó Hubay, que ya gozaba de gran prestigio en esa época; prestigio que habría de acrecentarse 
en los años futuros, sobre todo, después de radicarse en los Estados Unidos, hacia 1940. 
Precisamente ese año de 1940, Szigeti y Benny Goodman se unieron a Bela Bartók en 
Washington, para la primera audición de los "Contrastes", del gran compositor magyar. En 
1950, participa en el Festival de Prades, junto a Pablo Casals. Numerosos compositores de 
fama le han dedicado sus obras que él ha ejecutado en calidad de estreno. En 1924, fue el 
intérprete del Concierto N*1 para violin de Prokoffiev, que este le dedicara; en 1938, en 
Cleveland, estrena el Cuarteto de Ernest Bloch; en 1952 el Concierto del suizo Frank Martin. 
Bloch le dedicó el mencionado Concerto y su obra La Nuit Exotique; Bartók,los Contrastes 
y la Rapsodia N*1; Ysaye, la Sonata op.27 N*1, Alfredo Casella su Concerto, etc. 

Szigeti debutó en el Teatro Colón el 4 de julio de 1936 con el siguiente programa: 
La Follia, de Corelli; Sonata en Sol Menor de Bach para violin solo; Concierto en Re Menor, 
de Mozart; Ningun, de la serie Real Shem, de Bloch; Pieza en forma de habanera, de Ravel; 
Siciliana y Rigodón, de Francoeur-Kreisler; Estudio enTerceras, de Scriabin-Szigeti; Danza 
rusa de Petruchka, de Stravinsky. Su pianista fue Egon Petri. 

Este fue el juicio del crítico musical de "La Prensa": 

"Joseph Szigeti pertenece a la rara categoría de artista serio y noble que desdeña el 
éxito fácil y cuya aspiración suprema es colocar a la música en primer plano, en el que le corresponde. 
Se trata, desde luego, de un técnico de absoluta seguridad, díganlo si no la extraordinaria limpieza y 
brillantez con que ejecutó la Fuga de la Sonata de Bach y el Estudio en terceras de Scriabin-, que posee, 
además, un sonido de gran pureza, noble y de no escasa extensión; pero en lo que este violinista se 


destaca con perfil propio, es en la elegancia y expresividad de su sentido musical, en la sobriedad del 
fraseo y en la personalidad del intérprete comprensivo y respetuoso". 


Szigeti ofreció seis recitales en el Teatro Colón, secundado por el pianista André 
Petri. Cumplida esa actuación, inició en el Teatro Odeón su participación en los conciertos 
de la Asociación Wagneriana. Regresó para un único recital en el Cine Monumental, en 
1954, en el ocaso de su carrera. 
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EMANUEL FEUERMANN EN BUENOS AIRES 


Ex integrante del Trio de Cuerdas con Szymon Goldberg y Paul Hindemith, 
Emanuel Feuermann realizó una rápida y brillante carrera que lo ubicó entre los artistas más 
notables de su especialidad, en plena juventud. Radicado en los Estados Unidos, donde 
dividió su actividad profesional entre los conciertos y los cargos académicos, formó en ese 
país, en el que falleció prematuramente, un Trio con Arthur Rubinstein y Jascha Heifetz. 

Feuermann visitó Buenos Aires en una sola oportunidad, debutando en el Teatro 
Colón, en el que ofreció cinco recitales, el 22 de agosto de 1936, con la colaboración del 
pianista Wilhelm Reuber. Para su presentación el violoncelista alemán formuló el siguiente 
programa: Toccata, de Frescobaldi; Sonata en Re Mayor, de Valentini; Sonata en La Mayor 
N93, de Beethoven; Suite Italiana, de Stravinsky; Prayer, de Bloch; Danza Húngara, de 
Brahms; Vals Sentimental, de Tchaikowsky, y En la fuente, de Davidov. 

"Emanuel Feurmann -apuntó el crítico de "La Prensa"- reveló ser un artista digno 
de destacarse entre los concertistas contemporáneos por la absoluta seguridad de su técnica, por la 


generosa amplitud de su sonido y el vigor de su temperamento musical, sobrio y elegante, y por la pureza 
del estilo". 


ALFRED (DENIS) CORTOT 


Pianista, director de orquesta, director de coros, ensayista, pedagogo, Alfred Cortot 
ha sido uno de los más altos exponentes del arte interpretativo, tanrico, de Francia. Abrasado 
por una sed insaciable de conocimientos, estudió el canto y la declamación y bebió en las 
fuentes de la poesía y la tragedia. Tuvo, pues, una cultura humanística que fue la sólida base 
de su carrera artística y, consecuentemente, del lugar que ocupa en la historia del arte 
interpretativo de este siglo. Era un pianista destacado cuando, a fines del siglo pasado, llegó 
a Bayreuth como otros tantos peregrinos y terminó siendo, en el santuario wagneriano, 
maestro de ensayos, director de coros y apuntador. Aquí parece abrirse para Cortotun mundo 
nuevo. Ya no le basta ser lo que es, un pianista, un artista sensible, reconocido en su país y 
en Alemania como uno de los más notables de su generación. El piano ya no le alcanza para 
expresar el mensaje wagneriano que ha hecho en él un fuerte impacto. Entonces, logra 
recursos para fundar en Paris una Sociedad de Conciertos Líricos que estrena, en forma de 
concierto y bajo su propia dirección, "Tristán e Isolda" y "El ocaso de los dioses". Luego, 
vuelve a su primer y más profundo amor: el teclado. Da innumerables conciertos y acompaña 
a los cantantes de cámara más destacados de su tiempo. Todo ello no le quita tiempo para 
batirse contra los críticos de "Pelléas et Mélisande", a despecho de su sentido wagneriano, ni 
para promover a los jóvenes músicos de Francia a través de la Sociedad de Conciertos Cortot. 

Dos importantes hitos en la carrera pianística de Alfred Cortot son, su asociación 
con Jacques Thibaud y Pablo Casals para crear el Trio másfamoso de la historia de la música 
cuya actividad se extendió por espacio de cuarenta años, y el Duo que formó con Thibaud, 
que también alcanzó justa fama. El gran pianista y excepcional camerista tiene treinta años 
cuando su amigo y benefactor Gabriel Fauré lo lleva de la mano a una cátedra en el 
Conservatorio, y cuarenta y dos cuando crea en Paris la Escuela Normal de Música en la que 
él mismo da cursos de interpretación y de técnica pianística, y en la cual se rodea de 
colaboradores de lujo, entre ellos, Wanda Landowska, Marguerite Long y sus compañeros 
Pablo Casals y Jacques Thibaud. 
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Marian Anderson Antonio De Raco 


Juan Carlos Paz Fritz Busch 


Pascual De Rogatis 


Cortot vino por primera vez a Buenos Aires en 1936. Su debut, en el Teatro Odeón, 
fue el 20 de mayo y el programa, el siguiente:Concerto da camera, de Vivaldi; 24 Preludios 
de Chopin; Andante Spianato y Polonesa op 22 de Chopin, y Carnaval, de Schumann. En 
esa misma sala cumplió una serie de recitalesa losque sesumó otro, de carácter extraordinario. 
El 12 de junio clausuró esa serie de conciertos con un recital-conferencia sobre "La poesía del 
virtuosismo en la obra de Chopin" y ejecutó los 24 Preludios y los Estudios op.10 y 25. El 21 
de junio actúa con la Orquesta de Radio El Mundo en el Teatro Odeón, como director y solista 
del "Concert dans le gout théatral", de Couperin, sobre la cual ha hecho previamente una 
disertación. En el mismo concierto y ahora dirigida la orquesta por Juan José Castro, Cortot 
actúa como solista de los Conciertos para piano y orquesta en La Menor op. 54 de Schumann 
y N*2 en Fa Menor, de Chopin. Invitado por la Asociación Wagneriana, realiza un nuevo 
recital que se lleva a cabo en el Teatro Cervantes. Su agenda registra también un recital en 
el ciclo de conciertos de Radio El Mundo. El 2 de julio, Cortotse despide de Buenos Aires con 
un recital extraordinario. 

La crítica porteña expresó a los largo de esa actuación del pianista franco-suizo, 
Opiniones como esta: 

"Triunfalesaudicionesen el Teatro Odeón. Intérprete tan personal como respetuoso; 


emotivo y humano con sencillez; sobrio y noble, que conoce a fondo a los autores y ejecuta las obras 
como están escritas". 


Alfred Cortot volvió a Buenos Airesen 1952.Loaguardaban con fundada expectativa 
un público nuevo que tenía noticias de su fama y el público nostalgioso que lo había escuchado 
dieciseisaños antes. Pero Cortot el granartista, el maestro de maestros no siempre encontraba, 
a esta altura de su agotadora carrera, la necesaria respuesta de su mecanismo. Por supuesto, 
no faltaron los destellos de su genio interpretativo, con esa emoción genuina y poética que 
solía transmitir como pocos; pero el deterioro de sus medios pianísticos fue la nota dominante 
de sus recitales del Teatro Colón. 

Luego, con la dirección de su compatriota Manuel Rosenthal y la Sinfónica de 
Buenos Aires, fue solista, en la misma sala, de las Variaciones Sinfónicas de Cesar Franck y 
del Concierto N%4 de Saint-Saéns. 


NICANOR ZABALETA 


Muy joven era todavía este artista español que ya por entonces se perfilaba como un 
gran arpista, cuando emprendió sus primeras giras que lo trajeron a América y que habían de 
contribuir a su renombre mundial. A Buenos Aires llegó por primera vez en 1936. Dio varios 
recitales en el Teatro Smart (hoy "Blanca Podestá") y en algunas ciudades del interior del país, 
regresando en 1946 para actuar en el Teatro Odeón, y en 1947 para hacerlo, por primera vez, 
en el Teatro Colón, del que sería frecuente huésped. También en esta ocasión actuó en el 
interior del país; pero esa partir de 1955 cuando comienza, cargando su arpa, a recorreren gira 
de conciertos virtualmente todo el territorio del país y las naciones vecinas. La Argentina se 
convierte en meta obligada de sus giras artísticas durante los años siguientes hasta promediar 
los años 70s. 

Maestro del arpa desde la niñez, amplía su formación musical con el estudio de la 
composición y la práctica de la dirección orquestal; pero siguió fiel al que alguien llamó, 
insólitamente, "insólito instrumento", del cual es un auténtico virtuoso, como Casals lo fue 
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del violoncelo y Segovia, de la guitarra. También ha sido en toda su carrera fiel a la Música, 
sirviéndola con ejemplar honestidad y permitiendo así que el oyente pudiera disfrutar de ella 
plena y limpiamente como él mismo la gozaba. Nicanor Zabaleta, empeñado en la empresa 
de mostrar al mundo las enormes posibilidades del arpa, provocó una amplia respuesta 
creativa por parte de los compositores. 

Al cabo de muchos años de alejamiento de Buenos Aires, volvió Zabaleta a nuestra 
ciudad en 1988 para presentarse en dúo junto con otro gran artista español, el guitarrista 
Narciso Yepes. 

En la misma temporada, Zabaleta actuó con la Orquesta Estable del Teatro Colón, 
como solista de las Danzas para arpa y orquesta de cuerdas, de Debussy, y el Concierto de 
Boildieu. 


NUEVAS OPERAS: 
"CASTOR ET POLLUX" Y "LA CIUDAD ROJA" 


De la importante creación lírica de Jean-Philippe Rameau, sólo tres obras perviven, 
sobre todo en Francia y gracias a la iniciativa de la Opera de Paris: Les Indes Galantes, que 
se reincorporó hace unos veinte años al repertorio de ese teatro, merced, sobre todo, a que la 
producción puso énfasis en la parte coreográfica; Castor et Pollux y Dardanus, exhumada 
también en Paris, hace poco más de una década. También Platée, tiene esporádicas 
representaciones. 

Castor et Pollux, que fue uno de los mayores éxitos del autor y que no se diferencia 
demasiado de sus otras obras para el teatro, sobre todo por la monotonía que suele imperar en 
extensos tramos, fue presentada por primera vez en el Teatro Colón el 30 de julio de 1932. 
El estreno de una obra del siglo XVIII, representativa de un compositor que gozó de justo 
predicamento en su época, fue considerado porel público como un verdadero acontecimiento. 
Dirigió este estreno Héctor Panizza, con un elenco de cantantes de primer orden: Camille 
Rouquetty, Martial Singher, Marjorie Lawrance, Germaine Hoerner, Hina Spani y Felipe 
Romito. 

Pocos días antes, Panizza había dirigido otro estreno. En efecto, el 17 de julio tenía 
su "premitre" la ópera del compositor argentino Raúl H. Espoile: La ciudad roja, que cantaron, 
entre otros, Isabel Marengo, Pedro Mirassou, Victor Damiani y Felipe Romito. 


NUEVAS VOCES 


Entre los cantantes que actuaron por primera vez en el Teatro Colónen la temporada 
del año 1936, hubo tres figuras descollantes: las sopranos Tiana Lemnitz (Condesa en "Las 
bodas de Fígaro") y Marjorie Lawrence (Telaire, en "Castor et Pollux") y el barítono Martial 
Singher (Albert, en "Werther"). Tanto la soprano alemana como la australiana, cantaron en 
el Teatro Colón en dos temporadas; Singher,lo hizo en cuatro. 


NUEVA TEMPORADA RUSA EN EL COLON 
En 1936 tomó parte en la temporada lírica del Teatro Colón un elenco de cantantes 


rusos que puso en escena tres óperas: Kitej, Boris Godunov y El Zar Saltan. Venía al frente del 
mismo el director de orquesta Emil Cooper, quien repetía la experiencia que realizara doce 
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años atrás (ver 1924). Entre los cantantes que integraban el elenco, tres interesaron 
vivamente al público: la soprano Oda Slobodskaya que fue protagonista en Kitej, Marina en 
Boris y Militrissa en El Zar Saltan; el tenor Kipras Petrauskas, Grishka en Kitej, Grigori en 
Boris y Guidónen El ZarSaltan, y el baritono Georges Jurenev, Poyaroken Kitej, protagonista 
en Boris y Mensajero, en El Zar Saltan. Las tres óperas fueron cantadas en la versión rusa 
original. En El Zar Saltan, cantó el rol de Princesa Cisne la soprano argentina Isabel Marengo, 
quien lo hizo en italiano. 

Emil Cooperfue invitadoa dirigir, además,otras obrasincluídas en la temporada: Los 
Cuentos de Hoffmann, Werther, Las Bodas de Figaro, Il maestro di musica, La serva padrona 
y El matrimonio secreto. 


LOS NIÑOS CANTORES DE VIENA 


Los Niños Cantores de Viena visitaron por primera vez Buenos Aires en 1936, 
presentándose el 11 de abril en el Teatro Colón, en cuyo escenario ofrecieron dieciocho 
funciones. En el programa inicial, incluyeron obras de Da Croce, Victoria, Gallus, Pless, 
Schumann y Schubert (el singspiel "La Guerra Doméstica"). En las demás audiciones del 
ciclo, figuraron obras de Brahms, Strauss, Bach (Las Cantatas N*51 y N? 161) la Misa K. 317 
de Mozart y, entre otras obras, varias representaciones de "La vecina Burlada", ópera 
compuesta sobre fragmentos de obras mozartianas. 

Desde entonces, esta magnífica institución, entroncada en la más añeja tradición 
vienesa, ha venido frecuentemente a esta ciudad, representada, cada vez, por nuevas 
promociones de encantadores niños-músicos, pudiendo el público porteño escucharles tanto 
en el Teatro Colón como en otras salas de la ciudad como parte del programa de distintas 
asociaciones musicales privadas. En el Colón se presentaron, después de su debut, en las 
temporadas de los años 1949, 1957, 1961, 1966, 1977 y 1988. En la temporada de 1977, 
inauguraron la actividad del Mozarteum Argentino, en la Basílica de San Francisco, en cuya 
oportunidad cantaron, en primera audición para Buenos Aires, la Misa en Do MenorK. 139 
"del Orfelinato", de Mozart. Los programas de las cuatro funciones de la temporada de 1988 
reunieron obras sacras y románticas, canciones populares, valses vieneses y la ópera cómica 


de Johann Schenk, "El barbero de la aldea". 
CUARTETO DE CUERDAS KOLISCH 


El Cuarteto Kolisch, que se hizo célebre internacionalmente, llevaba el nombre de 
su creador, el violinista austríaco Rudolf Kolisch, que estudió composición con Franz 
Schrecker y Arnold Schónberg, y que se convirtió en un esclarecido intérprete de la música 
moderna. 

El Cuarteto Kolisch, fundado en Viena en 1922 y llamado originalmente Cuarteto 
de Viena, tuvo entonces la siguiente composición: Rudolf Kolisch y Félix Kuhner, violines; 
Jenó Lener, viola, y Bénard Heifetz, violoncelo. Agreguemos que Rudolf Kolisch presentaba 
la particularidad de tomar el violin con la mano derecha, invirtiendo, en consecuencia la 
posición del arco, y ello debido a una herida que se produjo en la mano izquierda durante la 
primera guerra mundial. 

El Cuarteto Kolisch cultivaba con la misma eficacia el repertorio cuartetístico 
clásico y el moderno. En este aspecto, Kolisch procedió con amplitud de criterio artístico. De 
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ahí que junto con las manifestaciones más caracterizadas del repertorio tradicional, se 
ubicaran las obras nuevas que aspiraban a ocupar un lugar en aquél. 

Es notable la cantidad de obras estrenadas por este conjunto. Mencionemos entre 
ellas, la Suite Lírica, de Alban Berg;el Cuarteto N*5 de Bartók; los Cuartetos 3 y 4 de 
Schónberg; La creación del mundo, de Milhaud (en versión de piano y cuarteto); el Cuarteto 
N4 de Alexander Tansman, el Trio op. 20 de Anton Webern, etc. 

El Cuarteto Kolisch fue llamado "el cuarteto sin atriles”, porque sus integrantes 
tocaban todo su repertorio de memoria. En su presentación en Buenos Aires, su formación 
era la siguiente: Rudolf Kolisch y Félix Kuhner, violines; Jence Lehren, viola, y Bénard 
Heifetz, violoncelo. 

El Cuarteto Kolisch dió seis recitales en el Teatro Colón. El primero de ellos, el 30 
de julio de 1936, tenía este programa: Cuarteto en Re Mayor op. 18 N93 , de Beethoven; 
Cuarteto en Sol Menor, de Debussy y Cuarteto en Re Menor op. póstumo, de Schubert. En 
cada uno de los recitales siguientes incluyó un Cuarteto de Beethoven, con la salvedad del 
quinto, que dedicó a tres cuartetos de ese autor. 

Finalizada su actuación en el Teatro Colón el 23 de agosto, el Cuarteto Kolisch se 
presentó en la temporada de conciertos de la Asociación Wagneriana. 

El Cuarteto se disolvió en 1939 en los Estados Unidos y, en 1944, Rudolf Kolisch se 
incorporaba como primer violin al nuevo Cuarteto Pro-Arte. 


LOS ESTRENOS 


Una nueva sinfonía de Alberto Williams, la Quinta, se estrena en Buenos Aires 


en 1936. 
1937 
RADIO DEL ESTADO (hoy RADIO NACIONAL) 


En el salón de recepciones del Palacio de Correos y Telégrafos se realizó el 6 de julio 
de 1937 la audición inaugural de LRA Radio del Estado, creada porLey del mismo año, siendo 
Presidente de la Nación el general Agustin P. Justo. 

Era Radio del Estado la segunda radiodifusora oficial con sede en la capital de la 
República, puesa la fecha de la fundación habían pasado de diez años de establecida la emisora 
municipal. 

La inauguración de Radio del Estado que, a partir del 25 de mayo de 1957 cambió 
su nombre bautismal por el de Radio Nacional, significó un valioso aporte a la divulgación 
de la música en todo el país, pues el servicio de la emisora no tardó en llegar al interior de la 
República a través de numerosas filiales. La actividad de Radio Nacional (seguiremos 
utilizando su denominación actual) en pro de la cultura musical, fue cobrando gradualmente 
más y más importancia como lo prueba el hecho de que llegó a contar con dos orquestas 
sinfónicas y un conjunto de cámara. 

El 6 de julio de 1937 se leía en las páginas del diario "La Nación", con referencia a 
la inauguración de Radio del Estado: 

"El acto será irradiado por una de las cadenas de "broadcasting" más extensas 
ordenadas hasta la fecha, como acto de adhesión de las distintas empresas del ramo a la nueva emisora". 
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Por su parte, "La Prensa" informaba al siguiente día: 

"El doctor Risso Dominguez (Director de Correos y Telégrafos), pronunció el 
discurso inaugural. Luego, lo hicieron el presidente de la nación, general Agustin P. Justo, y el rector 
de la Universidad de Buenos Aires, Dr. Vicente Gallo. Después de la ceremonia oficial, se difundió un 
selecto programa argentino de concierto preparado por la Dirección Nacional de Bellas Artes y en cuya 
ejecución prestaron gentilmente su concurso el Cuarteto Pro Arte, la soprano Hina Spani, los pianistas 
Roberto Locatelli y Raúl Spivak, y la orquesta de cámara que dirige el maestro Bruno Bandini". 


Esta fue también la primera transmisión musical que la nueva emisora realizara en 
vivo, esto es, sin utilizar las versiones fonográficas, que constituyeron en el comienzo de sus 
actividades su única fuente para difundir música. 

Por supuesto no faltaron en los programas de la emisora estatal varios ciclos de 
disertaciones ilustradas con discos, referentes a la música, en los que intervinieron algunas de 
las más destacadas figuras de nuestra musicografía. El primer ciclo de este tipo fue el 
denominado "Obras maestras de la música alemana", a cargo del prestigioso crítico musical 
Johannes Franze. El profesor Franze realizó no menos de ciento cincuenta audiciones de ese 
tipo, manifestándose a si mismo como "un simple intermediario entre el espíritu de las obras 
maestras alemanas y el oyente". 

En 1948, Radio Nacional crea su propia orquesta sinfónica que se presentó el 5 de 
octubre de 1950 en el aula magna de la Facultad de Derecho y Ciencias Sociales. (ver 1948) 

En 1952, Radio Nacional formó también una orquesta de cámara que puso a las 
ordenes de Bruno Bandini, y en 1954 creó la Orquesta Sinfónica Juvenil que dió su primer 
concierto en la Facultad de Derecho y Ciencias Sociales bajo la batuta de Luis Gianneo, su 
director titular. (ver 1954) 

Cumplido su cincuentenario, Radio Nacional tiene en su haber iniciativas de 
enorme trascendencia del tipo de las que han sido expuestas aquí, en el campo de la música, 
que ha sido uno de sus principales objetivos pero no el único. Sus programas mensuales dan 
cumplida cuenta de una política dirigida a un amplio espectro de actividades culturales 
humanísticas y científicas, como corresponde a la emisora oficial del Estado. Aunque haya 
que lamentar que periódicamente se haya intentado desvirtuar esa plausible orientación, 
Radio Nacional, que también ha sufrido y sufre el vaivén de las circunstancias políticas y 
económicas, ha mantenido con honor, hasta lo posible, el carácter que pretendieron darle sus 
creadores. 


ESCUELA DE OPERA DEL TEATRO COLON, hoy 
INSTITUTO SUPERIOR DE ARTE DEL TEATRO COLON 


El primer antecedente que se registra en el Teatro Colón de un instituto de 
enseñanza especializado en disciplinas relacionadas con el teatro lírico, data de 1922. Ya 
hemos visto en el capítulo reservado a los cuerpos artísticos estables del Teatro Colón (1925), 
que una de las condiciones que se impuso a la empresa Da Rosa-Mocchi para considerar la 
presentación de la misma en la licitación correspondiente a la temporada de ese año y 
siguientes, fue que incluyera en su presentación la constitución de cuerpos artísticos y 
técnicos permanentes y, además, que debían formarse escuelas o academias de coro y baile. 
Dichas escuelas que fueron efectivamente creadas y dirigidas por Carlos López Buchardo 
fueron incorporadas dos años más tarde al flamante Conservatorio Nacional de Música, cuyo 
director fue el propio López Buchardo. 
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En su historia sobre el Teatro Colón, Roberto Caamaño nos refiere que "el primer 
alumno de aquella escuela inicial que actuó en el Colón fue el tenor Franco Tedeschi, quien 
en 1922 se desempeñó en la parte del Cantante de El Caballero de la Rosa, reemplazando dos 
veces a Luigi Nardi". 

Quince años después, en 1937, se crea la Escuela de Opera del Teatro Colón, en cuya 
organización y posterior funcionamiento intervinieron los maestros Erich Engel, Ernesto 
Epstein, Juan Emilio Martini y Pedro Valenti Costa, que luego se denominó Escuela de Opera 
y Arte Escénico del Teatro Colón. Los cursos dieron comienzo el 18 de junio de 1939. 

Por Ordenanza 2878 del año 1959, la Municipalidad designó una comisión a la que 
se encomendaba el estudio de la reestructuración de la Escuela del Teatro Colón. La 
Comisión estaba así integrada: Alberto Ginastera, Enrique Sivieri y Michel Borowsky. Como 
consecuencia del dictamen respectivo, se realizó una amplia reestructuración de la Escuela 
que ese mismo año y como consecuencia del nuevo concepto con que de ahí en más se 
encararía el funcionamiento de la misma, se resol vió denominarla Instituto Superior de Arte 
del Teatro Colón. Los planes de estudio del Instituto abarcaban, aparte el canto lírico y coral 
y la danza, las siguientes carreras: dirección vocal e instrumental, escenografía, dirección 
escénica, caracterización y práctica de instrumentos de orquesta. Los Cursos del Instituto 
Superior de Arte se iniciaron el 30 de junio de 1960. Director del Instituto fué designado el 
maestro Enrique Sivieri, quien permaneció en el cargo por espacio de tres años. La Dirección 
fue sucesivamente ejercida por Jorge Oscar Pickenhayn, Pedro Valenti Costa, Pilar Martorell, 
Jorge Fontenla, Maria Elena Fernández Blanco en ausencia del mencionado maestro 
Fontenla, la profesora Ana Lucia Frega, Victor Bouilly y Alberto Balzanelli. 

Pero ya desde los tiempos de la vieja Escuela de Opera, los egresados de sus cursos 

tomaban parte activa de las funciones del Teatro, previa estimación de sus cualidades. Antes 
y después de la reestructuración de la Escuela en 1959, cantantes, bailarines y coristas se 
incorporaban cada año a las actividades del Teatro, cuyo Coro Estable estaba formado, en su 
mayor parte, por egresados de la misma. 
Muchos de nuestros mejores cantantes y bailarines, habían pasado por esas aulas y entre ellos, 
no fueron pocos los que realizaron uma carrera internacional. De modo que no resulta 
exagerado afirmar que el hoy llamado Instituto Superior de Arte, desde su lejana primera 
versión, ya cincuentenaria, ha cumplido más que satisfactoriamente las esperanzas que se 
habían forjado sus creadores. Y aún hemos de agregar, para no pecar de injustos, que esos 
resultados fueron en gran parte fruto, no solamente de las cualidades naturales de los alumnos, 
sino también de la jerarquía de sus maestros, entre los que se contaron figuras señeras de 
nuestro arte lírico. 

El Instituto realiza con profesores y alumnos, numerosos actos académicos, cursos y 
conferencias, así como conciertos en los que presenta a sus mejores alumnos. 


MARIAN ANDERSON 


El mes de julio de 1937 fue afortunado para los amantes de la canción de cámara pues 
pudieron disfrutar de un gran número de recitales, públicos y radiales, de una de las grandés 
liederistas del siglo, Marian Anderson, quien, a partir de los siete recitales que ofreció en el 
Teatro Politeama, pasó luego a actuar en la sala del Gran Rex, sin que todo ello le impidiera 
prodigarse en una serie de audiciones para las que la había comprometido Radio El Mundo. 
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Se han acuñado muchas palabras para referirse a esta artista, a la que se dió en llamar 
en los Estados Unidos "el angel negro".Las que más han perdurado, por la autoridad 
unánimemente reconocida del origen que se les atribuye, habrían sido pronunciadas por 
Arturo Toscanini luego de haber escuchado cantar a Marian Anderson en el Festival de 
Salzburgo 1935: "Una vozcomo la suya sólo aparece cada cien años". Nosinclinamosa admitir 
la veracidad de la anécdota. En todocaso, unjuiciosemejante sobre Anderson es absolutamente 
aceptable, porque ella poseyó, sin lugar a dudas, un organo vocal de excepción. Claro que ella 
fue mucho más que una extensión vocal de casi tres octavas, y además, una voz homogénea 
y de gran belleza tonal. Fue, además, una grande,magnífica cantante que supo hacer de su voz 
un instrumento de una ductilidad asombrosa que respondía a todos los requerimientos 
técnicos y expresivos. Era también una música fogueada desde la niñez en las prácticas 
instrumentales. Y, por último, lo más importante porque da sentido y trascendencia a su 
patrimonio natural y adquirido: era una verdadera artista en cuya portentosa voz, la música 
y la poesía, se fundían como si fueran una sola cosa. Con frecuencia, muy buenos cantantes 
cuidan especial mente mantener sin mácula la linea vocal y musical, y descuidan la importancia 
de la palabra en ese contexto. Este no era el caso de Maria Anderson, ciertamente. 

Caracterizada especialista del "lied" alemán, su repertorio abarcaba los clásicos 
italianos, los grandes exponentes del barroco, como Hándel y Purcell, la canción de cámara 
francesa y las obras hispanas. En sus recitales en Buenos Aires, no olvidó incluir a alguno de 
nuestros compositores. Por supuesto, los "negro spirituals", formaban parte, invariablemente, 
de sus programas. En este punto conviene destacar el hecho de que Marian Anderson se 
preocupó por estudiar, en Italia y Francia, para citar sólo estos ejemplos, que son bien 
conocidos, las esencias y el estilo del canto de cámara de las distintas escuelas nacionales. 

Hacia el final de su carrera, Anderson hizo su primera y única incursión en la ópera 
al aceptar una invitación de la Metropolitan Opera de Nueva York, para cantar el rol de Ulrica 
de la ópera "Un ballo in maschera" en la temporada 1954/1955. Era también la primera vez 
que un cantante de color se presentaba en ese famoso teatro. En una visita del mismo Teatro 
a la Academia de Filadelfia, Anderson repitió la tardía pero histórica experiencia. 

Marian Anderson debutó en Buenos Aires el 28 de junio de 1937, en el Teatro 
Politeama, según se ha dicho antes. Secundada por el pianista Kosti Vehanen, desarrolló en 
ese primer recital el siguiente programa: Ombra mai fu, de Hándel; Pastoral, de Veracini; 
Aleluya, de Mozart; Mi Morada, Ave María, La muerte y la niña y El rey de los Alisos, de 
Schubert; O Don Fatale, de la ópera "Don Carlos", de Verdi; La Libélula, de Sibelius; Un beso, 
de Cherepnin; Verano, de Chaminade, y varios "negro spirituals”. 

Al siguiente día, publicaba "La Prensa" el siguiente comentario: 

"Cantante de notable escuela y artista de excepción...Bellas dotes de intérprete 
musical, expresiva, personal y vigorosa, y una verdadera cátedra de arte vocal..." 


Marian Anderson regresó a Buenos Aires en 1950, presentándose esta vez en el 
Teatro Colón, donde reeditó las triunfales jornadas de la primera visita. Ese mismo año, en 
un concierto realizado en el Gran Rex, con la dirección de Jascha Horenstein, quien tuvo a 
sus ordenes a la Sinfónica de Buenos Aires, se escuchó a Marian Anderson en el ciclo 
"Kindertotenlieder", de Mahler. 

En junio de 1954, retornó la gran artista a esta ciudad, presentándose en la sala del 
Cine-Teatro Opera. Transitaba ya la etapa postrera de su deslumbrante carrera. 

En sus últimas actuaciones en Buenos Aires, Marian Anderson contó con la 
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colaboración del gran pianista Franz Rupp, el admirable acompañante de Kreisler, Lotte 
Lehmann, Elisabeth Schumann, Heinrich Schlusnus, Casals, Kulenkampff y tantos otros 
notables artistas. 


DEBUTS EN EL TEATRO COLON 
LOS CANTANTES - NUEVA COREOGRAFA 


No una cantante refinada, pero una de las más notables voces de soprano spinta que 
dió Italia por entonces; insuperable Tosca de la época, el debut de Maria Caniglia no debe ser 
olvidado en esta mención de los grandes artistas líricos que han pasado por Buenos Aires. 

Exclusivamente por su singular inteligencia, su talento interpretativo y por las 
cualidades musicales de su canto -más que por la importancia de sus medios vocales, 
indefinidos y ciertamente limitados-, también recordaremos a otra cantante italiana que se 
presentó por primera vez en la misma temporada: Gianna Pederzini. También debutó la 
mezzosoprano de origen polaco Lydia Kindermann, que hizo su presentación en la misma 
temporada radicándose luego en el país. Asumió en el Teatro Colón importantes roles para 
su cuerda, de los que hizo auténticas creaciones no superadas todavía y fue cabeza de una 
notable escuela vocal que hizo mucho bien a los jóvenes valores locales. 

Conla incorporación a su elenco artístico de la coreógrafa vienesa Margarita Walmann, 
el Teatro Colón hizo una importante adquisición. Dotada de gran talento, una auténtica y 
creativa artista destinada por naturaleza al teatro, Margarita Wallmann fue durante tres 
lustros directora, coreógrafa y "regisseur" del cuerpo de baile estable del Colón, para el cual 
creó innumerables coreografías a partir de su primer trabajo, el ballet "Georgia", con 
argumento de Eduardo Mallea y música de José Maria Castro. Luego, irrumpió en el campo 
operístico como "regisseuse"” de un vasto repertorio en el que refirmó una y otra vez su 
identificación con el teatro lírico. 


"CONCIERTOS DE NUEVA MUSICA" 


Ex-integrante del Grupo Renovación (véase 1929), entre cuyos fundadores se 
contaba, el compositor Juan Carlos Paz, que ya navegaba a toda vela en lasinquietantes aguas 
de la música dodecafónica, fundó en 1937 una entidad a la que dominó Conciertos de Nueva 
Música, con el objeto de difundir las expresiones de una música que rara vez tenía lugar en 
los programas de los conciertos de la ciudad y en la que sólo se interesaban unos pocos 
compositores de espíritu alerta. 

No era fácil introducirse en una sociedad musical especialmente renuente a aceptar 
propuestas que apriorísticamente consideraba malsanas y destructivas de un orden estético 
presuntamente definitivo y...confortable. Sin embargo, encontró en Elena Sansinena de 
Elizalde, presidenta de Amigos del Arte (ver 1924), el apoyo necesario para poner en marcha 
su iniciativa, asegurándole cierta continuidad. El 18 de setiembre de 1937 se realizó en 
Amigos del Arte el concierto inaugural de Nueva Música, al que siguieron otros. En el 
mencionado concierto, actuaron Freya Wolfsbruck (canto), con la colaboración de la 
pianista Sofía Jnoll; el violinista Pedro F. Napolitano, el flautista Angel Martucci, el 
clarinetista Filotete Martorella, el fagotista Angel Umattino y Juan Carlos Paz, como 
pianista. El programa consistió en las siguientes obras, todas en primera audición: Serie Breve, 
de Boris Papandopulo; Diez Piezas para piano en los doce tonos, de Juan Carlos Paz; Sonatina 
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para flauta y piano, de Conrad Beck; Tres Piezas para violin y piano, de Domingo Santa Cruz, 
Cinco Canciones, de Alban Berg, y Divertimento para flauta, clarinete y fagot, de Luis 
Gianneo. 

En 1944, Juan Carlos Paz, acompañado por varios compositores enrolados en la 
misma tendencia, transformó la sociedad Conciertos de Nueva Música, enla Agrupación Nueva 
Música (véase 1944). 


COMPOSITORES EXTRANJEROS EN 
BUENOS AIRES 


Franco Alfano, el compositor a quien por sugerencia de Arturo Toscanini le fue 
encomendada la terminación de la inconclusa "Turandot" de Puccini, no era un desconocido 
para los aficionados a la ópera de Buenos Aires que ya habían escuchado La leggenda di Sakuntala 
(1923) y Resurrezione (1927), la ópera que le dió al músico napolitano el pasaporte a la fama. 
Viajó a Buenos Aires en 1937 para presenciar el estreno de su ópera Cyrano de Bergerac, que 
cantaron en los roles principales Franca Somigli y Pedro Mirassou, bajo la dirección de Tullio 
Serafin. 

En la misma temporada, se estrenó también La ilustre fregona, del compositor francés 
Raoul Laparra, que estuvo presente en la ocasión, y que era autor de varias óperas que no le 
han sobrevivido y además de obras sinfónicas y de cámara. 

Razones de otro tipo trajeron a Buenos Airesal compositor catalán Jaime Pahissa, quien 
se radicó en el país. El mismo año de su arribo, Pahissa tuvo la oportunidad de presentarse 
como director de orquesta en el Teatro Colón. En dos conciertos con la orquesta estable, dió 
a conocer varias obras propias: Sinfonietta, la Suite Intertonal (cuyo título alude al sistema que 
utilizó en sus obras más maduras), la Obertura sobre un tema popular catalán y el poema 
sinfónico ElCamino. Juan José Castro dirigió en 1939 el poema sinfónico Montañas de Cañigó. 
En 1946, Pahissa dió a conocer en la temporada lírica al aire libre del Colón su ópera 
Marianela. Discreta fue la participación pública de Jaime Pahissa en la vida musical porteña. 
Dedicó gran parte de su tiempo a la composición y a la enseñanza, y a escribir libros sobre 
temas musicales que incluyeron un trabajo dedicado a la vida y la obra de Manuel De Falla, 
los que fueron editados en esta ciudad. 


ESTRENO DE "ORFEO" DE MONTEVERDI 


El estreno de la versión escénica de L Orfeo, de Claudio Monteverdi, el 23 de julio 
de 1937, fue una fecha importante en los anales del teatro lírico en Buenos Aires. El nombre 
de Claudio Monteverdi aparecía por primera vez en la cartelera del Teatro Colón. El hecho 
de queal añosiguiente se ofreciera el estreno de "L"Incoronazione di Poppea", señaló también 
el plausible propósito de ofrecer al público, en temporadas consecutivas, un panorama 
elocuente de la música teatral del insigne cremonés. 

Orfeo se escuchó en el Colón segun la versión de Giacomo Benvenuti. 

Fue dirigida por Tullio Serafin y cantada por Carlos Galeffi (Orfeo), Amelia Conte 
(Euridice), Hina Spani (Silvia y la Música), Sara César (Proserpina), Felipe Romito (Plutón), 
Gregorio Melnick (Caronte) y Alberto López (Apolo). 

En 1930, en el Teatro Odeón, Orfeo se había escuchado en versión de concierto, 
según la revisión de Gian-Francesco Malipiero, con la mezzo soprano Maria Ranzow como 
protagonista. 
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La revisión de Malipiero, volvió a escucharse en una nueva edición de concierto que 
se llevó a cabo en el Teatro Colón el 19 de octubre de 1978, con la dirección musical de Bruno 
D“Astoli. 


NUEVA OPERA DE BOERO 
Y ESTRENO DE GLUCK 


El 8 de junio, el Teatro Colón ofreció al público el estreno de una nueva ópera de 
autor argentino: Siripo, de Felipe Boero, que dirigió Tullio Serafin, quien como hemos visto 
estuvo frecuentemente vinculado con estrenos de autores argentinos, y cantaron Isabel 
Marengo, Sara César, Pedro Mirassou, Marcelo Urízar y Felipe Romito. 

Ifigenia en Tauris, de Gluck, tuvo su primera representación en Buenos Aires y en Sud 
América, el 24 de setiembre. El interés de este estreno era muy grande, por lo cual fue de 
lamentar que se apelara a la versión alemana, lo cual no volvió a ocurrir en otras temporadas; 
pero el elenco era sobresaliente. La protagonista fue Any Konetzni y los restantes intérpretes, 
Martial Singher,Koloman von Pataky, Jaros Prohaska y Cecilia Reich. Erich Kleiber dirigió 
este estreno. 


"MEKHANO", UN BALLET DE JUAN JOSE CASTRO 


Compuesto en 1934 sobre un argumento de Fifa C. de Caprile, el ballet Mekhano, 
de Juan José Castro, fue estrenado en el Teatro Colón el 17 de julio de 1937, según una 
creación coreógrafica de Paul Petrov. 

Sobre temas musicales de Jacques Offenbach, compuso Juan José Castro su segundo 
ballet, que no podía denominarse sino Offenbachiana y que tuvo su estreno en el Colón el 25 
de mayo de 1940, con coreografía de Margarita Wallmann. 


ESTRENOS EN LOS CONCIERTOS 


El compositor argentino Juan José Castro da a conocer su Sinfonia Argentina. 
También tienen su estreno en Buenos Aires las Sinfonías N%6 y N%7 de Alberto Williams, 
y lassiguientesobras del compositor catalán radicado en la Argentina Jaime Pahissa: Obertura 
sobre un tema catalán Suite Intertonal, Sinfonietta, El Camino y Las Montañas de Canigó. A estas 
obras ha de sumarse la Suite del ballet Panambt, del compositor argentino Alberto Ginastera. 


1938 


EL DEBUT DE ZINO FRANCESCATTI 


El 26 de abril se presentó en el Teatro Colón el violinista Zino Francescatti, nacido 
en Francia, de origen italiano. Tenía treinta y tres años y trece de una carrera de primer nivel 
internacional. Asociado a Maurice Ravel, con quien realizó una gira de conciertos; a 
Roberto Casadessus, con el que ejecutó obras de Debussy y Ravel y la integral de las sonatas 
para violin y piano de Beethoven, y a otros destacados músicos, Francescatti adquirió 
extendido prestigio. Con tales antecedentes llegó en 1938 a Buenos Aires. El programa de 
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su debut fue el siguiente: Concerto, de Tartini; Sonata op. 47 N*9 "A Kreutzer", de 
Beethoven; Tzigane, de Ravel; Capricho vienés, de Kreisler, e 1 Palpiti, de Paganini. Artur 
Balsam fue su colaborador en el piano. 
El debut del violinista francés fue recibido con ciertas reservas. El crítico musical de 
"La Prensa", expresó lo siguiente: 
"A través de esta audición y teniendo en cuenta la humedad, tan poco favorable 
para los instrumentos de cuerda y la visible nerviosidad que restara eficacia a los medios del artista, 


Francescatti nos pareció un violinista no del todo maduro aún, que llega al coliseo municipal antes 
de tiempo”. En otro párrafo dice el crítico: "Lució medios de virtuoso del arco insospechado en 


Tartini, evidenciando pleno dominio del violin y un temperamento fogoso". 

Después del segundo recital (Concierto en Re Menor de Bach; Ruralia Hungárica, 
de von Dohnanyi; Sonata de Debussy y Concierto en Re N*1 de Paganini), el crítico de "La 
Prensa" decía: 

"Menos nervioso que el día de su presentación y más favorecido por el tiempo, las 


dotes de este instrumentista lograron mayor eficacia. Se trata de un violinista distinguido, sino de gran 
relieve, en quien el ejecutante es superior al intérprete, y que se destaca en la nota virtuosística a 
entera satisfacción del público que gusta de las proezas técnicas", 


Además de ofrecer cuatro recitales, Francescatti intervino en un ciclo de conciertos 
sinfónicos dirigidos por José Iturbi con la orquesta del Teatro Colón, en el cual fue solista de 
las siguientes obras: Concierto op.77 de Brahms; Concierto en Re Mayor, de Paganini y 
Concierto en Re Menor para dos violines, de Bach (en éste último, con Carlos Pessina en el 
segundo violin) 

Cuando Francescatti volvió a Buenos Aires en 1947, estaba en la cima de su carrera. 
El 21 de mayo inició una serie de actuaciones en el Gran Rex, con orquesta dirigida por Jascha 
Horenstein, en las que actuó como solista en los siguientes Conciertos: en La Menor, de Bach; 
en Re Menor de Beethoven; N*1 de Paganini; Sinfonia Española, de Lalo; en Sol Mayor K. 
216 de Mozart; en Re Mayor op. 77 de Brahms y en Mi Menor op. 64, de Mendelssohn. 

Cinco años transcurrieron antes de que Francescatti volviera a presentarse en 
Buenos Aires en la que sería su tercera y última visita. El 12 de julio de 1952, en el Teatro 
Colón, reapareció con el siguiente programa: Chacona, de Vitali; Variaciones, de Tartini 
Francescatti; Sonata en Sol Menor de Debussy; Berceuse y Tzigane, de Ravel. Esta vez su 
pianista fue Pierre Barbizet, el notable sonatista francés al que mas tarde volveríamos a 
escuchar con Christian Ferras. Su actuación se completó con un segundo recital en tanto el 
concierto con orquesta y la dirección de Albert Wolff, anunciando para el 23 de julio, debió 
ser cancelado a raíz de una situación de duelo que vivió el país en esos días. 

Los recitales del Teatro Colón merecieron el siguiente juicio del crítico Germán 
Rodriguez Dibert, de "Buenos Aires Musical": 

"Cada vez que se lo escucha, vuelve a provocar el asombro por su singular y 
magistral dominio del instrumento; desde el aterciopelado pianissimo hasta el sonido pleno, rotundo 
y varonil de sus fortissimi; desde el armónico sutil e incisivo hasta las dobles cuerdas de impecable 
afinación, amen de su arco, pródigo en esos golpes que constituyen una verdadera pesadilla para los 


violinistas. 
Muy pocas veces hemos tenido oportunidad de escuchar un saltellato sobre dobles cuerdas ejecutando 


con esa matemática precisión que convierte el violin de Francescatti en un enjundioso tratado de 
acústica." "Por otra parte, agrega el crítico- para ubicar cada obra dentro de su propio estilo y exponerla 
con alto concepto de su valor y significación estética, es preciso poseer una amplísitna cultura, dote 


privilegiada que se percibe nítidamente a través de toda la labor de Francescatti." 
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ALBERT WOLFF EN BUENOS AIRES 


Era muy joven Albert Wolff cuando vino por primera vez a Buenos Aires como 
director musical de la compañía de la Opera Cómica de Paris, que actuó en 1911 enel Teatro 
de la Opera (véase), pues tenía por entoncessolamente veintisiete años. Igual número de años 
habían de transcurrir hasta su segunda visita a esta ciudad. Era, en efecto, el año 1938, el 3 
de junio, exactamente, cuando marcó con su batuta el ataque con quese iniciaba, enel Teatro 
Colón, una representación de "Werther", que cantaban Georges Thill e Ilka Popova. Desde 
entonces, Albert Wolff fue, por espacio de once temporadas, el director casi exclusivo del 
repertorio lírico francés y del repertorio del mismo origen en el Teatro Colón. En el período 
1938-1953, dio a conocer gran número de obras sinfónicas francesas y de otras escuelas. 
Estrenó también varias obras de autores argentinos. 

Además de su vinculación con el Teatro Colón, Albert Wolff fue invitado 
frecuentemente por otros medios, debiendo ser especialmente recordada su vinculación con 
la Asociación Wagneriana para la cual no solamente dirigió conciertos de música de Francia 
sino también una memorable evocación de la opereta. 


LA PASION SEGUN SAN JUAN 


Estreno en el Colón 


La Pasión según San Juan, la segunda de las Pasiones de Juan Sebastián que han 
sobrevivido al autor, otras tres Pasiones se han perdido), comparables, al decir de Jacques 
Chailley, a los inmensos retablos de los maestros del "Quattrocento" que lanzan sus llamas 
de oro y vermeil por encima de los altares, se escuchó por primera vez en Buenos Aires, el 22 
de setiembre de 1935, con la Orquesta y el Coro estables del Teatro Colón y en esta sala, bajo 
la dirección de Erich Kleiber. Fueron sus solistas los cantantes Margarita Perkas, Ingeborg 
Schmidt-Stein, Karin Branzell, Risé Stevens, Koloman von Pataky, Herbert Janssen y 
Emanuel List. Erich Kleiber volvió a dirigir la obra en 1955, y luego esta tuvo como nuevos 
intérpretes a Victor Tavah, Gúnther Ramin y Helmuth Rilling. 


HENRIRABAUD EN ELESTRENO DE"ROLANDEETLEMAUVAISGARCON" 


El estreno en Buenos Aires de su ópera Rolande et le mauvais garcon realizado en el 
Teatro Colón el 29 de julio de 1938, trajo a Buenos Aires a Henri Rabaud como director de 
su propia obra. 

Distinguido compositor, conocido en Buenos Aires por su ópera Marouf, que había 
sido estrenada en el Colón en 1917, Henri Rabaud era además un destacado director de 
Orquesta. Por diez años, entre 1908 y 1918, había dirigido en la Opera de Paris; pero también 
hizo una carrera internacional que lo llevó a ser director titular de la Orquesta Sinfónica de 
Boston, una de las más importantes de los Estados Unidos. 

En el estreno de Rolande et le mauvais gargon, los principales roles estuvieron a cargo 
de la soprano Solange Petit-Renaux y el tenor Georges Thill. 


ESTRENO DE LINCORONAZIONE DI POPPEA 


En 1927, Ernest Ansermet dirigió en la temporada de la Sociedad Cultural de 
Conciertos (ver 1924) una amplia selección de "L'Incoronazione di Poppea",de Monteverdi, 
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en versión de concierto. 

Pero la obra postrera de Monteverdi, compuesta en 1642, cuando el genial 
compositor tenía setenta y cinco años de edad, no se conocería en Buenos Aires, en su versión 
escénica, sino en 1938, un año después del estreno de "L“Orfeo". 

El 7 de agosto, el Teatro Colón, puso en escena "L'Incoronazione di Poppea", 
dejando la dirección musical en manos de Tullio Serafin. El extenso elenco de cantantes 
estaba casi íntegramente formado por artistas locales. Los principales personajes estuvieron 
a cargo de Sara Menkes (Poppea), Hina Spani (Octavia), Sara César (Arnalta), Amelia 
Conte (Drusilla) y Felipe Romito (Séneca). Amanda Cetera fue El Amor, Damigella y 
Mercurio; Maria Malberti, La Fortuna, y Otilia Armas, La Virtud. 

"L“Incoronazione di Poppea", que volvió al escenario del Teatro Colón en la temporada de 
1965, fue representada según la versión de Giacomo Benvenuti, al igual que "L“Orfeo". 


ESTRENO SUDAMERICANO DE 
"EL RAPTO EN EL SERRALLO" 


Erich Kleiber dirigió en el Colón el 23 de agosto el estreno sudamericano del 
"singspiel" Elrapto en el serrallo, de Mozart, que,como toda la obra lírica mozartiana, excepción 
hecha de Don Juan, tardó mucho en llegar a Buenos Aires, en este caso, ciento cincuenta y 
seis años. 

Kleiber que dirigió en el Colón casi todo el repertorio mozartiano en forma que le 
valió unánime aplauso, probó moverse en esta obra más cómodamente que con ninguna otra, 
sin excluir Las bodas de Figaro. El elenco era magnífico: Margarita Perkas (Kostanze), 
Ingeborg Schmidt-Stein (Blonchen), Koloman von Pataky (Belmonte), Erich Witte 
(Pedrillo), Emanuel Liszt (Osmin) y José Gielen, también regisseur, como Selim. 


CANTANTES LIRICOS 


La eminente soprano alemana Elisabeth Rethberg ("Aida"), la mezzo soprano 
norteamericana Risé Stevens, todavía muy joven (Octavio, en "El caballero de la rosa"); la 
soprano francesa Solange Petit Renaux ("Louise") y el notable barítono wagneriano Herbert 
Janssen (Kurwenal, en "Tristán e Isolda"), formaron el cuarteto vocal más valioso entre los 
cantantes que actuaron en 1938 en Buenos Aires. 


LOS ESTRENOS 

En 1938, se registra el estreno de una obra de autor argentino que alcanzó 
considerable difusión hasta nuestros dias: Gaucho, con botas nuevas, de Gilardo Gilardi. También 
tuvo su estreno en nuestro medio, la Suite para orquesta de arcos, de Leos Janacek, probablemente 
la primera obra del autor bohemio que se conoció en Buenos Aires. 
1939 
MANUEL DE FALLA EN BUENOS AIRES 


El 18 de octubre de 1939, arribó a Buenos Aires el compositor español Manuel De 
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Falla respondiendo a una invitación de la Institución Cultural Española que, en celebración 
de sus bodas de plata, auspiciaba una serie de conciertos que serían dirigidos por el esclarecido 
músico gaditano. En la concreción de esta ilustre visita cupo importante participación al 
maestro Floro Ugarte, a la sazón director general del Teatro Colón, y al compositor y director 
de orquesta Juan José Castro. 

Seguramente Manuel De Falla ha sido, entre los grandes músicos creadores que han 
visitado nuestro país, el que recibió las muestras más generalizadas de admiración y simpatía. 
No es fácil explicar el por qué de esta respuesta de la ciudad a la presencia del ilustre huésped. 
¿Tal vez su condición de músico español? ¿Acaso su frágil y si se quiere mística figura o la 
sencillez de su personalidad que parecía estar siempre necesitada de apoyo? Quizás la propia 
índole de su música más difundida con la que se identificaban los gustos de la gran masa de 
oyentes. Es posible que la conjunción de todos estos factores y no solamente uno de ellos haya 
determinado esos sentimientos especiales que Buenos Aires demostró al gran músico y que 
hicieron que éste se sintiera tan feliz y resolviera a la postre su radicación permanente en la 
Argentina. En el medio musical, Falla fue acogido con devoción y afecto. Su notable 
intérprete Juan José Castro, se convirtió en su colaborador y amigo máscercano y consecuente. 

Una de las figuras más preclaras de la moderna música española, Manuel De Falla 
reunió en una obra de jugosa brevedad, el espíritu de toda la tradición musical española. Desde 
su "opera prima" hasta "La Atlántida", fue fiel, en lo esencial, a esas raíces. Dicho de otra 
manera, se mantuvo siempre un músico español. Y de algún modo sigue siéndolo cuando 
abandona el ritmo y el color nacionales para internarse, técnicamente, en la música del siglo 
XX más avanzada de su época con la obra que mejor revela esa evolución: el Concerto para 
seis instrumentos que compuso para Wanda Landowska (ver 1929), situándose junto a Bela 
Bartók como clásico de la música moderna, pero sin dejar de ser fiel a sí mismo. No ha sido 
de ningún modo erróneo, sostener que este Concerto podría ser el punto de partida del 
neoclacicismo latino. 

Un ser humano modesto, tímido, pudoroso, cerrado a todo exceso, a toda efusión 
exterior; una vida límpida, casi monástica, en todo caso ascética. Así era Manuel De Falla. 
Me parece recordarle en el Teatro Colón, oculto casi su menudo físico en una de las cómodas 
poltronas de la sala, mientras Juan José Castro ensayaba con la orquesta un número de "El 
sombrero de tres picos". De pronto, suavemente, casi con un hilo de voz, como si temiera 
incurriren una indiscreción, formula una respetuosa advertencia: "Algo más lento, Juan José, 
que es para bailar..." Aclaremos aquí que Falla no se encontraba con reservas físicas 
suficientes como para hacer frente a todos los ensayos previos y a la dirección de los cuatro 
conciertos previstos; pero tuvo el privilegio de contar con la invalorable cooperación de su 
gran intérprete Juan José Castro, así como también con la valiosa asistencia del maestro 
Pedro Valenti Costa. h 

El primer concierto -el 4 de noviembre- estaba dedicado a obras de autores hispanos. 
Falla dirigió dos números de "Iberia", de Albéniz, "Triana" y "El Albaicin" y "Catalonia", del 
mismo autor, y su Obra "El amor brujo", restituída a su orquesta original, con la actuación 
como solista de Antonieta Silveyra de Lenhardson. Juan José Castro,por su parte, la "Sinfonia 
Sevillana" , de Turina, que se escuchaba por primera vez en el Teatro Colón. 

"El público -comentó un crítico- que llenaba totalmente la sala, tributó de pie al 


maestro Manuel De Falla, una prolongada ovación, de las mayores presenciadas en el teatro, que obligó 
al artista a presentarse numerosas veces ante el auditorio entusiasmado". 


En el segundo concierto que, como en el anterior y en las restantes, mostró una 
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dirección orquestal compartida entre el compositor español y Juan José Castro, el primero 
dirigió obras corales "a cappella" de Cristóbal de Morales, Francisco Guerrero, Juan de la 
Encina, Escobar y Tomás de Victoria. 


' 2 077 ¿da . A 
"Falla - se comentó- dió de estas páginas corales versiones en las cuales revivió 
el alma española de siglos pasados en todo su casticismo". 


Luego dirigió Falla las "Noches en los Jardines de España", con Rafael González 
como solista. Juan José Castro, dirigió en este concierto la "Sinfonietta", de Ernesto Halffter. 

El tercer concierto fue iniciado por Juan José Castro con "La procesión del rocio", 
de Turina, y dos páginas de Joaquin Rodrigo: "Zarabanda lejana" y "Villancico", esta última 
en primera audición. 

En la segunda parte, Falla dirigió sus obras "Psyché", con Conchita Badia como 
solista; el "Soneto a Góngora", con Conchita Badia y la arpista Margarita Samek de Zollhófer, 
y el Concerto para seis instrumentos. Castro dirigió luego "Montañas de Cañigó", de Jaime 
Pahissa y "La maja y el ruiseñor", de Granados, ambas obras con Conchita Badia como solista. 
Completó el programa el estreno absoluto de la suite de Homenajes, de Falla, dirigida por el 
autor. 

En el cuarto y último concierto, Manuel De Falla dirigió Escena y danzas de la 
primera parte y Danza final de "El sombrero de Tres Picos" y "El retablo de Maese Pedro", con 
intervención del bajo Carlis di Naucro,el tenor Carlos Rodríguez, y los niños Clara Mazar y 
Oscar Belluscio, que se turnaron en la parte del Trujamán. Entre ambas obras, Juan José 
Castro dirigió los "Homenajes", que había tenido su estreno mundial en el concierto 
precedente. 

Resuelta su radicación en la Argentina, Manuel De Falla se trasladó a Córdoba, 
primero a Villa del Lago y luego, definitivamente a Alta Gracia. Ya veremos que volverá dos 
veces a Buenos Aires, en 1940 y 1942 para dirigir varios conciertos radiales, con la Orquesta 
Sinfónica de Radio El Mundo. Una vez más, Juan José Castro, director titular del conjunto, 
extiende la mano amiga a Falla, para el cual estos conciertos representaban una ayuda 
pecuniaria a la que noestaba en condiciones de renunciar. También contó con la colaboración 
de Castro para la preparación de los conciertos. 

Falla dirigió dos conciertos en días domingo a mediodía. Los doseran Programa Falla. 
El del 8 de diciembre, comprendía: Introducción y Danza de la Molinera de "El sombrero de 
tres picos"; "Pedrelliana", "Homenaje a Dukas" ( de los "Homenajes"), "Soneto a Córdoba", 
con Conchita Badía (canto) y Nélida Gianneo (arpa); cuatro de las "Siete Canciones 
Españolas" por Conchita Badia y Falla (piano), y "Noches en los Jardines de España", con 
Francisco Amicarelli como solista. El programa del día 15 reunía las siguientes obras: "El 
Amor Brujo", con la contralto Chacha Aguilar como solista, y "El retablo de Maese Pedro", 
con Conchita Badia, Carlos Rodriguez y Jorge Dantón. 

En 1942, volvió De Falla a dirigir dos conciertos radiales por Radio El Mundo, esta 
vezcon la orquesta de la Asociación Sinfónica de Buenos Aires. Una vez más contó Falla con 
la asistencia técnica de Juan José Castro y la colaboración, sin duda valiosa, del director de 
coros Pedro Valenti Costa, con el que ya había actuado en 1939. Los conciertos se llevaron 
a cabo los días 20 y 27 de diciembre. El primero, integramente dedicado a obras de Falla,tuvo 
el siguiente programa: Fragmentos de "El Sombrero de tres Picos” (Escena y Danzas de la 
segunda parte -primera ejecución en conciertos a) los Alguaciles b) Nocturno c) El Molinero 
y El Corregidor y Danza Final), "Homenaje a Debussy" de "Homenajes", y "Pedrelliana" y 
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fragmentos de "La vida breve" (Introducción y canto de Salud, Crepúsculo en Granada, 
Escena de Salud, Interludio y Danza), con Conchita Badia como Salud. El segundo programa, 
reunía: Concierto para clave, de Falla, con Julieta Goldschwartz, y obras polifónicas de Escobar, 
Guerrero y Victoria. Intervinieron también Pedro Valenti Costa y Orestes Castronuovo 
(piano) y Nélida Gianneo (arpa). 
En Córdoba, una de sus pocas salidas fue para dirigir un concierto benéfico con la 
Sinfónica provincial. 
"Con mis males -escribe desde Alta Gracia a Ramón Gómez de la Serna- apenas 


puedo ocuparme de esta pobre Atlántida, en la que trabajaba con tantas ilusiones y que ahora, en estos 
últimos tiempos, va, como el mundo, cojeando y cabizbaja". 


Falla había comenzado "La Atlántida" en 1926, es decir, que a la hora de su muerte 
(Alta Gracia, 14 de noviembre de 1946), habían transcurrido muchos años desde que iniciara 
una obra que siempre le había preocupado y que había de quedar de todas maneras inconclusa. 
En 1929, se dirige a su hermano Germán: "Aquí está "La Atlántida", que me está dando tantos 
disgustos (pero también tantas alegrías)" Y en otra carta: "Acabo de llegar de Cádiz y Sevilla 
y he aprovechado para visitar los lugares que tienen relación con "La Atlántida", que espero 
terminar dentro de un año. Y dos años antes de su muerte, escribe a Juan José Castro: "He 
vuelto aLa Atlántida, que me llamaba con gritos desesperados. Eseste, por otra parte, el único 
trabajo que, hecho con prudencia y discreción, no sólo no perjudica mi salud sino que la 
mejora, gracias a Dios". 

Al estreno de "La Atlántida", nos referimos en el capítulo respectivo (ver 1963). 


ASOCIACION FILARMONICA DE BUENOS AIRES 


Magdalena Bengolea de Sánchez Elía, María Julia Martinez de Hoz y Enrique 
Bullrich se contaban entre los fundadores de la Asociación Filarmónica de Buenos Aires, en 
el año de 1939, cuya presidencia fue ejercida por la primera. En el curso de este trabajo hemos 
mencionado más de una vez a esta dama de la sociedad argentina que no solamente fue una 
digna cultora de la música vocal que había estudiado con Ninon Vallin y Jane Bathori, sino 
también una generosa e infatigable promotora del crecimiento de la vida musical de la ciudad, 
y unida a cuanta iniciativa surgió en ese sentido. Fue también la señora de Sánchez Elía 
integrante del Directorio del Teatro Colón (1931) y vicepresidente del mismo (1942 y 1943). 
Ya en la década del 20 prestaba su cooperación a la actividad sinfónica de la Asociación del 
Profesorado Orquestal (véase 1922) y creaba la Sociedad Cultural de Conciertos (véase 
1924). En esa misma década, el 29 de agosto de 1925, precisamente en los conciertos de la 
Orquesta Filarmónica dela Asociación del Profesorado Orquestal y con la dirección de Ernest 
Ansermet, intervino en el estreno argentino del oratorio "Le Roi David", de Arthur 
Honegger. 

Como presidenta de la Asociación Filarmónica de Buenos Aires, debió realizar la 
que acaso fue su empresa más delicada entre todas las que abordó. Dió con ella un fuerte 
impulso a la actividad sinfónica de la ciudad eligiendo atinadamente al hombre apropiado 
para asegurar la seriedad y la trascendencia artística de los propósitos de su Asociación: Juan 
José Castro, pero debióafrontar al promediar la década del 40 inquietantes presiones políticas 
que iban dirigidas tanto a Juan José Castro como a sus sostenedores. Todofinalizó con el exilio 
voluntario del primero y la disolución de una Asociación que en diez años de existencia 
ofreció tanto a la vida artística y cultural de la comunidad. 


DO 


Entre 1939 y 1948, en temporadas discontinuas, Juan José Castro, dirigió treinta y 
tres conciertos con la Orquesta de la Asociación, de la cual era director titular, presentando 
programas de alto interés musical que incluyeron el estreno de algunas obras propias. El 
público prestó invariablemente a estos conciertos que se realizaban en los teatros Politeama 
y Presidente Alvear, un cálido apoyo. Lo mismo puede decirse de la prensa. 

"Estos conciertos -escribía Jorge D'Urbano en su columna del diario "Crítica"-que 
van marcando en la vida musical del país un precedente de calidad e interés, constituyen casi siempre, 


por fuerza de las obras que en los mismos se ejecutan y por la cuidadosa preparación de que son objeto, 
un destacado acontecimiento en el marco de las actividades artísticas de nuestro medio". 


Y Alberto Emilio Giménez en "Buenos Aires Musical": 


"Los conciertos que desde hace algunos años viene ofreciendo Juan José Castro con 
los auspicios de la Asociación Filarmónica, ostentan un conjunto de cualidades que les confieren 
jerarquía excepcional dentro de nuestras manifestaciones musicales, llegando a constituir anualmente 
una de las culminaciones de las actividades sinfónicas y, en cierto modo, la más significativa de todas". 


Notable fué el número de estrenos y primeras audiciones que se ofrecieron en estos 
conciertos. Recordemos los títulos de algunas de esas obras: Metamorfosis Sinfónica, de 
Hindemith,; Suite de El Teniente Kijé, de Prokoffiev; Sinfonia en tres movimientos de Stravinsky; 
Sérénade Angélique, de Honegger; Lamentaciones del profeta Jeremias y Segunda Sinfonía, de 
Ginastera; Sarabanda, de Debussy-Ravel y Rapsodia para clarinete y orquesta, de Debussy; Balada 
de Mallorca, de Manuel De Falla; Concierto en Re Mayor para viola da gamba, de Tartini; Música 
para cuerdas, percusión y celesta, de Bartók; tres composiciones del propio Castro: El llanto de 
las sierras (homenaje a Manuel De Falla), Suite de la ópera La Zapatera Prodigiosa y la Cantata 
Martin Fierro, etc. 

Precisamente el estreno de la Cantata Martin Fierro, el 21 de junio de 1948, puso 
punto final a estas actividades. En su libro sobre el ilustre compositor y director de orquesta 
argentino, Rodolfo Arizaga transcribe un comentario del que, sin duda por un error 
tipográfico, no incluye el nombre del responsable. No obstante ello, ese comentario traduce 
fielmente una situación que en su momento había cobrado pública notoriedad. Dice así: 

"La situación de Castro en la Argentina se hacía cada vez más insostenible. 
Los profesores de orquesta temían castigos y represalias si actuaban con él y comenzaron a 
apartarse. Para poder realizarel estreno de esta Cantata, hubo que prepararel coro de hombres 
en Montevideo y el de mujeres, formarlo en Buenos Aires con un núcleo de señoras y señoritas 
vinculadas a la sociedad organizadora. Ambas fracciones se unieron por primera vezel mismo 
día del concierto a la mañana". (El Coro fue dirigido por Pedro Valenti Costa. Nota del autor). 


OPERAS DE AUTORES NACIONALES 


En la temporada lírica del año 1939, fueron estrenadas en el Teatro Colón dos óperas 
de autores argentinos. El 9 de junio tuvo su estreno Las Virgenes del Sol, de Alfredo L. Schiuma. 
Dirigió la primera representación de este nuevo aporte al arte lírico nacional, Ferruccio 
Calusio. Entre los principales intérpretes, se contaron Sara Menkes, Amanda Cetera, Dora 
Pockorny, Sara César, Pedro Mirassou y Marcelo Urízar. 

El 25 dejulio, subió a escena Bizancio, drama lírico de Héctor Panizza, que fue dirigido 
por el autor, y cuyos roles principales fueron cantados por Gina Cigna, Duilio Baronti, Sara 
César, Alejandro von Sved y Pedro Mirassou. 
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ESTRENOS EN LOS CONCIERTOS 


Entre los estrenos de obras musicales del año 1939, además de las obras ya 
mencionadas, destacamos los de la Obertura para una comedia infantil, de Luis Gianneo; la Cuarta 
Sinfonía en La Mayor op. 53, de Albert Roussel; la Serenata en Mi Menor op. 20 de Edward Elgar. 


BALLET ARGENTINO 


Georgia, ballet con música del compositor argentino José María Castro y coreografía 
de Margarita Wallmann, fue estrenado en el Teatro Colón el 2 de junio, con la dirección 
musical de Juan José Castro. 


ASOCIACION CORAL LAGUN ONAK 


La Asociación Lagun Onak ("lagun onak" quiere decir "buenos amigos",en lengua 
vascuence), fue creada el 20 de enero de 1939 por Segundo Galarza, para hacer música 
argentina y vasca preferentemente y obras del repertorio universal. Se trataba de un conjunto 
de voces masculinas que dirigía Isaac López Mendizábal, él mismo corista. A una de las 
audiciones de ese grupo asistió el Padre Luis De Mallea, quien entonces dirigía un grupo vocal 
femenino en la Iglesia del Valle. Verdadero experto en la materia, el Padre Mallea desde su 
llegada al país había formado y dirigido varios corosen el interior del país, enseñando también 
dirección coral. Suya fue la idea de fusionar ambos grupos, que fue aceptada el 6 de agosto del 
mismo año, convirtiéndose el Padre Mallea en preparador del nuevo coro y en el principal 
factor del nivel que el mismo alcanzó en el medio musical de la ciudad. 

El Coro Lagun Onak, debutó en el salón de actos del Colegio de La Salle, 
comenzando así una actividad regular. En la temporada del año 1950 llegó al Teatro Colón 
para actuar en un concierto de homenaje a Juan Sebastián Bach dirigido por José Maria 
Castro, en cuya oportunidad intervino en la ejecución del "Magnificat". Luego fueron 
frecuentes sus actuaciones en esa sala que alcanzaron su punto culminante en la primera 
ejecución en la ciudad de La Pasión según San Lucas, de Krysztoff Penderecki, que dirigió 
Henryk Czyz. 

Cuando el P. Luis De Mallea debió abandonar el país llamado por sus superiores 
eclesiásticos, varios maestros se sucedieron en la dirección del Coro, entre ellos, Ramirez 
Urtasun, Miguel López Balenciaga, que había sido asistente del Padre Mallea, Reinaldo 
Zemba, Virtú Maragno, Guillermo Brizzio, Claudio Zorini, Jorge Fernández Zeballos y 
Alberto Balzanelli, su actual director. 


NUEVOS CANTANTES EN BUENOS AIRES 


Este año de 1939 actúa en Buenos Aires, por primera vez, la célebre cantante 
catalana Conchita Badia. Se la escuchó en la temporada de conciertos del Teatro Colón y en 
recitales organizados por asociaciones musicales privadas. En su debut en el Teatro Colón, 
actuó como solista en losconciertos sinfónicos que compartieron Manuel De Falla y Juan José 
Castro. Badia volvió en 1942 a la misma sala para cantar los Tres fragmentos de "Wozzeck", 
de Alban Berg, con la dirección de Fritz Busch. 

También hizo su debut en 1939 la soprano Rosa-Pauly, memorable protagonista de 
"Elektra" en el Teatro Colón. 
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DE 1940 A 1949 


1940 
TOSCANINI Y LA ORQUESTA DE LA N.B.C 


La presentación de Arturo Toscanini con la Orquesta de la National Broadcasting 
Company (N.B.C.) de Nueva York, en el Teatro Colón, no solamente fue el acontecimiento 
musical del año en Buenos Aires, sino que se proyectó durante mucho tiempo como una de 
las más hermosas experiencias musicales de la ciudad. Piénsese que un acontecimiento similar 
no lo había vivido la ciudad desde la lejana actuación de la Orquesta Filarmónica de Viena 
(véase 1922 y 1923). 

Fueron ocho magníficos y memorables conciertos los que, a partir del 19 de junio 
de 1941 y hasta el 1? de julio, hizo escuchar Arturo Toscanini con la Orquesta de la N.B.C. 
Al respecto, comentaba el crítico de "La Prensa": 

"A través de la interpretación del programa, el arte del maestro se reveló en toda 
su pureza y en toda su personalidad. Ese arte se asienta, sobre todo, en una probidad musical absoluta, 
noble, intransigente. Interpretar las obras tal como fueron escritas y concebidas por sus autores, ese es 
el ideal supremo del ilustre director, y esa es la gran originalidad en una época como la nuestra, en que 
el virtuosos del teclado, del arco y la batuta "hace cosas raras" con las obras, acelera o retarda 
movimientos, destaca temas o partes que el compositor deja en segundo plano, y comete otras proezas 
más, para propio lucimiento" 


y con referencia a la orquesta, el mismo crítico escribe: 


"La Orquesta de la N.B.C. es perfecta. Está integrada por artistas serios y concienzudos y por 
instrumentistas de rara calidad. Entre el cuarteto, las maderas y los cobres existe notable empaste; la 
riqueza y la variedad sonora es poco menos que insuperable y la afinación no falla en nungún 
momento” 


Los siguientes fueron los programas de los ocho conciertos: 


Primer concierto: Mozart, Obertura de La flauta mágica; Brahms, Primera Sinfonía; Franck, Las 
Eólides; Respighi, Las fuentes de Roma; Wagner, Encantamiento del Viernes Santo, de 
Parsifal, y Obertura de Los Maestros Cantores. 
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Segundo concierto: Beethoven, Tercera Sinfonía; Strauss R. Don Juan; Berlioz, Scherzo de la 
Reina Mab, de Romeo y Julieta: Debussy, El Mar. 

Tercer concierto: Rossini, Obertura de El barbero de Sevilla; Beethoven, Séptima Sinfonía; 
Aguirre-Ansermet, Huella y Gato; Paganini, Moto Perpetuo; Brahms, Variaciones sobre un 
tema de Paganini; Strauss R., Till Eulenspiegel. 

Cuarto concierto; Mozart, Sinfonia en Sol Menor K. 550; Beethoven LeonoraN?3; Wagner, 
Idilio de Sigfrido, Murmullos de la Selva, Obertura de Tannháuser. 

Quinto concierto: Schubert, Séptima Sinfonia; Debussy, Iberia N*2; Wagner, Preludios actos 
1? y 3? de Lohengrin; Strauss R., Muerte y transfiguración. 

Sexto concierto: Brahms, Segunda Sinfonía; Saint-Saéns, Danza Macabra; Barber, Adagio; 
Tchaikowsky, Romeo y Julieta; Ravel, La Valse. 

Séptimo concierto: Cherubini, Obertura de Anacreonte; Beethoven, Sexta Sinfonía; Will 
liams, fragmentos de la Séptima Sinfonia; Smetana, El Moldava; Wagner, Preludio y Muerte, 
de Tristán e Isolda y Cabalgata de las Walkyrias, de la Walkyria. 

Octavo concierto: Rossini, Obertura de La Cenerentola; Beethoven, Quinta Siinfonía; 
Mendelsohn, Nocturno y Scherzo de El Sueño de una noche de verano; Weber-Berlioz, 
Invitación a la Danza; Musorgsky-Ravel Cuadros de una Exposición. 


LEOPOLD STOKOWSKI Y LA 
ALL AMERICAN YOUTH ORCHESTRA 


El año 1940 tuvo excepcional relieve en el campo de la música sinfónica de Buenos 
Aires. Apenas dos semanas después del concierto de despedida de Arturo Toscanini y la 
Orquesta de la N.B.C., se presenta en la ciudad, un director de orquesta mundialmente 
famoso: Leopoldo Stokowski. 

Claro que la orquesta que comandaba estaba lejos de poseer la categoria de la N.B.C.. 
Se trataba de una orquesta juvenil formada sobre la base de algunos primeros atriles de la 
Sinfónica de Filadelfia. Los jóvenes -109 en total-, provenientes de todos los estados del país 
del norte, habían triunfado sobre quinientos aspirantes, salidosde la primera selecciónrealizada. 
La crítica local coincidió en que se trataba de un excelente conjunto; pero la atención general 
se centró en el desempeño del director. 

"Es visible -expresó el crítico de La Prensa- que se trata de un gran virtuoso. Este 
virtuosismo se afirma en los gestos y actitudes, elegantes y de innegable efectismo; en el manejo, 
insinuante y expresivo de los dedos y de las manos; en el poder de sugestión que tiene sobre sus 
espectadores y en un temperamento excesivamente personal que, en mas de un momento, parece 


cuidarse más que traducir con fidelidad las intenciones musicales de los autores, de expresar lo que sus 
obras le sugieren". 


Seis conciertos ofrecieron los visitantes, en el Gran Rex, sala que fue elegida por su 
capacidad, olvidando las condiciones negativas de su acústica. Agreguemos que la All 
American Youth Orchestra vino con el auspicio del Departamento de Estado de los Estados 
Unidos. 

Damos a continuación los programas de esos conciertos, para salvarlos del olvido: 
El primer concierto se realizó el 14 de agosto. Obras: Bach, Fuga en Sol Menor; Brahms, 
Sinfonia N*1; Debussy, Preludio a la Siesta de un Fauno; Wagner, Escena de Amor del 2% acto 
de "Tristán e Isolda". 

Segundo Programa: Ravel, Bolero; Albéniz-Stokowsky, Corpus Christi en Sevilla y Soirée en 
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Alberto Ginastera 


Rudolf Firkusny 


Angel Mattiello 


Grenade; Bach, Fuga en Sol Menor; Debussy-Stokowski, Claro de Luna; Tchaikowsky, Sexta 
Sinfonía. 

Tercer Concierto: Hándel-Stokowski, Obertura en Re; Beethoven, Octava Sinfonía; Juan 
Bautista Massa, La muerte del Inca; Musorgsky-Stokowski, Fantasía sobre Boris Godunov. 
Cuarto Concierto: Musorgsky, Interludio de Khovanchina; Borodin, Danzas Polovtsianas de 
El Principe Igor; Stravinsky, El pájaro de fuego; Shostakovich, Quinta Sinfonía. 

Quinto Concierto: Palestrina, Adoramus Te; Frescobaldi, Gagliarda; Bach, Toccata y Fuga en 
Re Menor, las tres obras en transcripciones de Stokowski ; Octava Sinfonía de Schubert; 
Escena Nocturna Japonesa, de Eichem; Muerte y Transfiguración, de Strauss. 

Sexto Concierto: Bach-Stokowski, Fuga en Sol Menor y Adagio de la Toccata y Fuga en Do 
Mayor; Beethoven, Quinta Sinfonía; Still, African-American Scherzo; Debussy-Stokowski, 
Claro de Luna; Wagner, Preludio y Muerte de Tristán e Isolda. 


JULIAN BAUTISTA 


En 1940, se incorpora al movimiento musical argentino y con él se integra, el 
compositor español Julián Bautista. Una de las figuras más representativas de la creación 
musical española de su generación, salió de su patria, que pasaba por una dura prueba, "con 
una abultada carpeta de títulos y honores, con un sabor amargo en los labios y un corazón 
repleto de esperanzas... Aquírehizo Julián Bautista su vida... Aquí formó su hogar y reanudó 
su carrera artística y aquí alcanzó también la madurez y la culminación de su vida y de su arte", 
escribimos en la hora de su muerte. 

Fue Julián Bautista un brillante protagonista del mundo musical argentino, que lo 
tuvo por más de veinte años como uno de sus más caracterizados representantes. Compositor 
relativamente prolífico, toda su obra es de primera calidad, producto de un arte decantado. 
Buena parte de su obra fue escrita en el Argentina. Aquí se conocieron, gracias a Juan José 
Castro, fragmentos de su ballet Juerga, que Antonia Mercé había estrenado en Paris; la 
Obertura Grotesca, la Sinfonía N 2 "Ricordiana”, la Sinfonia Breve, la Fantasía Española para 
clarinete y orquesta y la Suite all “antica, entre otras obras. 


WITOLD MALCUZYNSKI 


A juicio de la crítica de la época y del entusiasmo que despertó en el público, la breve 
actuación de este pianista polaco -muy joven porentonces- que se presentaba por primera vez 
en Buenos Aires, constituyó un inesperado acontecimiento en una temporada musical que 
había llegado virtualmente a su fin. El año siguiente y en los sucesivos -Malcuzynski, que 
adoptó la ciudadanía argentina, volvió a actuar en Buenos Aires muchas veces-, el público 
porteño tuvo en el artista polaco a uno de sus intérpretes predilectos. La crítica musical, en 
cambio, fue modificando gradualmente su tono. 

Malcuzynski se presentó en Buenos Aires el 4 de noviembre de 1940 en el 
desaparecido Teatro San Martin, con un programa integramente dedicado a Chopin: Balada 
en Sol Menor, Nocturno en Do Menor, Sonata en Si Bemol Menor, Polonesa en Fa Sostenido 
Menor, Dos Estudios, Mazurcas en Re Bemol Mayor y en Do Sostenido Mayor y Scherzo en 
Do Sostenido Menor. He aquí dos opiniones de la prensa local: 

"Se trata de un artista de extraordinarias cualidades naturales, poseedor de un 
mecanismo técnico de una perfección y nitidez absolutas -que le permite olvidarse de las dificultades 
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técnicas de la obra para dedicar su atención al aspecto interpretativo-, al que suma una naturaleza 
musical poco común, sobria y profunda, que sabe adaptarse con sutileza al espíritu del compositor. Su 
Chopin fue depurado, noblemente viril, exento de esos amaneramientos con que con tanta frecuencia 
lo desvirtuan". ("La Nación") 

"Intérprete de categoría y de vigorosa personalidad y un instrumentista poco 
comun. Poseedor de una digitación notable, que vence sin esfuerzo las mayores dificultades, y de una 
sonoridad generosa y rica en matices, que no hiere el oido, Malcuznski pone esas dotes al servicio del 
arte, con dignidad y con una pujanza juvenil arastradora." ("La Prensa"). 


El repertorio de Malcuzynski era especialmente reducido. Chopin era la sólida, inconmovible 
base de sus programas y, en menor grado, determinadas obras de Liszt lo acompañaban. Este 
era, en efecto, el mundo en el que el pianista polaco se movía con entera comodidad. Obras 
de otros autores figuraban también en sus programas por obviasexigencias profesionales; pero 
era evidente que el estilo interpretativo de Malcuzynski no convenía a las mismas. 

Sin duda alguna, su mundo era el de Chopin, del cual la publicidad y la devoción del 
público lo convirtieron en el intérprete titular. Era Malcuzynski un pianista de mérito y un 
intérprete tan sensible como sincero que, además, tenía la virtud de hacer cantar el piano y 
de exponer una frase con cautivante expresión. Fue, acaso el último representante de un estilo 
que seguramente había heredado de Paderewski, que fuera su último maestro y mentor. De 
ese tipo de interpretación, manerista y extravagante que habían impuesto ciertos grandes 
"virtuosos" de ayer, se había nutrido el arte de Malcuzynski quien, en una época que ya había 
decretado la caducidad de ese estilo, lo mantenía, honestamente, con el apoyo de un público 
para el cual nada parecía habercambiado y quelo acompañóferviente y multitudinariamente 
en innumerables recitales y conciertos. Recordemos que, entre estos últimos, se contó en 
1941 un homenaje a Paderewski, con motivo de su deceso. Malcuzynski fue, en esa ocasión, 
solista del Concierto N%2 de Chopin, con la dirección de Albert Wolff, agregando al final del 
mismo varias obras del mismo autor para piano solo. 


NUEVAS VOCES PARA EL TEATRO COLON 


La gran debutante de 1940 en el Teatro Colón fue la soprano croata Zinka Milanov 
(Magdalena, en "Andrea Chénier”), que estuvo presente en tres temporadas consecutivasen 
esa sala. El mismo año, en un rol comprimario, debutó el barítono Angel Mattiello, quien en 
una extensa carrera se afirmó como uno de los artistas más caracterizados de nuestro medio 
lírico. 


LA REVISTA "ARS" 


El primer número de la Revista ARS vio la luz en el mes de agosto de 1940. 
Encabezada la lista de colaboradores de esa edición primigenia el Dr. Mario Bravo. Nadie 
podía entrever el futuro que esperaba a la Revista ARS que se presentaba con una gran 
modestia editorial. Conocidos los obstáculos -sobre todo económicos- que deben enfrentar 
las publicaciones de tipo cultural y artístico, no solamente en la Argentina, sino en el mundo 
entero, los cálculos más optimistas no podían sino asignarle, en el mejor de los casos, es decir, 
en el supuesto de que sobreviviese al primer número, una breve vida. Sólo un romántico, 
intrépido, empecinado luchador como Isidoro Schlagman sabía que ni los más duros escollos 
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lograrían someterle a él y asu Revista. Los cuarenta años de ARS, cuya existencia se clausuró 
con una edición destinada a Richard Strauss, fueron el resultado, en efecto, del esfuerzo y de 
la tenacidad de su modesto pero aguerrido fundador. Isidoro Schlagman no se propuso 
solamente asegurar la supervivencia de su criatura. Además, quiso y consiguió que ARS 
tuviera un respetable lugar en la vida artística del país; pretendió y logró hacer de ARS un 
medio digno de que pudieran expresarse en él las figuras más representativas de las letras y las 
artes, y logró de ellas una respuesta superior seguramente a la que pudo haber esperado. 

Amó a la Música y a las Artes Plásticas y trabajó por ellas en ARS como un obrero. 
Se manchó las manos con la tinta de imprenta como si fuera un hombre del oficio; se pegoteó 
los dedos adhiriendo a las páginas de la Revista sus siempres admirables ilustraciones; tal vez 
pulsó también el teclado de la linotipo y las cajas de tipografía. Fue director, agente de anuncios, 
jefe de relaciones públicas y sagaz distribuidor de esa Revista, cada una de cuyas ediciones era 
un verdadero libro. Hizo números especiales dedicados a Dante y a Miguel Angel, a 
Monteverdi, Bach, Beethoven, Mozart, Strauss y tantos otros, aunque, en verdad cada 
número de ARS fue un número especial por la calidad y riqueza de su material. Amó 
entrañablemente al Teatro Colón, donde fue recordado en el aniversario de su muerte, que 
tronchó también la vida de ARS. 


ESTRENO DEL BALLET "PANAMBI" 
DE ALBERTO GINASTERA 


Una suite del ballet Panambí op. 1 de Alberto Ginastera, había sido estrenada en 

1937 en el Teatro Colón, dirigida por Juan José Castro. El ballet fue representado tres años 

más tarde en la misma sala, el 7 de julio de 1940, con coreografía de Margarita Wallmann y 

la dirección musical de Juan José Castro. La bailarina Dora del Grande, fue la protagonista. 
El diario "La Prensa", se refirió así a la obra de Ginastera: 

"Instrumentación colorida, pintoresca, rica en poder de sugestión y en efectos, 


cuenta, como queda dicho, la acción con fidelidad y la coloca, en todo momento, en el ambiente 
requerido." 


Alberto Ginastera, tenía veintiún años cuando completó esta obra inicial de su 
carrera como compositor. "Panambí" (Premio Nacional 1940), lo muestra en la que luego 
quedó definida como la etapa nacionalista de su actividad creadora, en la que los materiales 
de carácter nacional, si bien expuestos en forma directa, son objeto de un tratamiento 
personal que no se identificaba con el que hasta entonces utilizaban los compositores 
argentinos enrolados en el nacionalismo musical. 


EL BALLET "CUENTO DE ABRIL" 
En la misma temporada, fue estrenado el ballet Cuento de Abril del compositor 


argentino Arnaldo D Espósito, con coreografía de Margarita Wallmann. Director musical de 
este estreno, fué Juan José Castro. 


EL BALLET DE MONTECARLO 


Cada uno de los programas que a lo largo de tres semanas presentó el Ballet de 
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Montecarlo en el Teatro Politeama, donde debutó el 4 de julio de 1940, constituyó una gran 
fiesta para los aficionados a este arte porque a un elenco de bailarines y bailarinas de rara 
calidad se sumaba la presencia del célebre bailarín y coreógrafo Léonide Massine, quien, en 
su nueva visita a Buenos Aires, mostró varias de sus últimas y renovadas creaciones. La lujosa 
lista de intérpretes reunía los nombres de Alicia Markova, Irina Boronova, Janet Lauret, 
Alejandro Danilova, Rosella Hightower -todavía no encumbrada en la fama-, André 
Eglevsky, Igor Yuskevicht, Roland Guérard y otros. 

En su primer programa, Massine presentó tres ballets: El lago de los cisnes, y la 
Séptima Sinfonía de Beethoven y Gaité Parisienne (en el que asumió el rol de el Peruano), 
ambos con coreografía propia. En el debut, la compañía tuvo como director musical a Efrem 
Kurtz quien cedió la batuta en otros programas a Franz Allers. 

Esta fué la opinión del diario "La Prensa": 

"Leónide Massine, coreógrafo expresionista moderno. Junto con Fokin, Romanov 
y Lifar, Massine es el continuador progresista del arte que animó Diaghilev. Es el coreógrafo que más 


se interna por nuevas sendas y se aparta de la tradición de Diaghilev...Conjunto en el que abundan 
las figuras de relieve y que es un organismo homogéneo, de calidad rara, disciplinado y entusiasta." 


En sucesivos programas, el Ballet de Montecarlo presentó, entre otros, los siguientes 
ballets: Coppelia, El espectro de la rosa y Le Beau Danue (en el que Massine hizo de Húsar); 
El sombrero de tres picos, Rojo y Negro,sobre la primera sinfonía de Shostakovich (amboscon 
coreografía de Massine) y Schéhérazade; Silfides, Bacanal de Tannháuser y Capricho Español 
(Massine, como Joven Gitano); Bogatyri y la Boutique Fantasque, los dos con coreografía de 
Massine; Petruchka, Les Elfes, de Mendelssohn-Fokin, y, entre otros, Nobilissima Visione, 
con música de Hindemith, ballet de Massine en el que éste bailó el rol de Bernadone. Massine, 
que había venido por primera vez a Buenos Aires en 1921 para actuar como bailarín (véase), 
volvió después con el Ballet de Montecarlo en 1948, y en 1935 y 1955. En estas dos 
temporadas, montó en el Teatro Colón algunas de sus más celebradas creaciones. 


LOS BALLETS JOOS 


Fundados por un mecenas británico que puso su fortuna (incluído su castillo) para 
ese propósito, Ballets Joos, que se presentó en el Teatro Odeón el 17 de mayo, era un conjunto 
de treinta y cinco bailarines, al que el coreógrafo Kurt Joos transmitió la fe en su ideal estético, 
perfeccionándolo y llevándolo a la celebridad internacional. 

Representante de una de las vertientes de la danza moderna en Alemania, fue 
también una de sus personalidades más distinguidas. 

"Para Joos -escribe Cecilia Ingenieros-, la nueva danza no pudo subsistir sin hacer 


suya la técnica clásica, no en las formas de intrincadas demostraciones casi acrobáticas, sino en sus 
manifestaciones más simples en cuya belleza y concisión creyó hallar un aliado valiosísimo." 


El programa de Ballets Joos en su debut, fue el siguiente: Los siete héroes (Purcell), 

La gran ciudad (Tansman), Antigua Viena (]. Lanner) y La mesa verde (Cohen). Esta última 

creación había obtenido el 2 de julio de 1932, el primer premio en el Congreso Internacional 
de la Danza, celebrado en Paris. 

"Fue, sin duda -se comentó en "La Prensa" -, una expresión de arte coreógrafico, 

moderno pero basado en los cánones clásicos. Al iniciar su bella labor de artista, el director del 


conjunto, el coreógrafo Kurt Joos, afirmó en su profesión de fe, que su ideal era crear un arte teatral 
independiente, que expresa lo que la palabra no logra decir y cuyo lenguaje sea el movimiento animado 
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por toda la gama de los sentimientos humanos y sus infinitas fases de expresión por medio de la danza. 
Justo es reconocer que ese ideal ha sido alcanzado por Kurt Joos con maestría y personalidad tan 
vigorosa como original”. 


ESTRENO ARGENTINO 


El 17 de noviembre, el Teatro Colón presentó el estreno de la ópera Gualicho, del 
compositor argentino Alfredo Pinto. Dirigió la nueva Ópera Albert Wolff y la cantaron Dora 
Pockorny, Amanda Catera, Maria Nastri, Rogelio Baldrich, Marcelo Urízar y Horacio 
González Alisedo. 


ESTRENOS EN LOS CONCIERTOS 


El oratorio para violin, coro y orquesta San Francisco Solano, de Constantino Gaito, 
es estrenado en el Teatro Colón. 

Dirigidas por el autor, se estrenan en la misma sala las siguientes obras de Heitor 
Villa-Lobos: Ao Brasil, Fantasía de movimientos mixtos para violin y orquesta, Suite de El 
Descubrimiento del Brasil. Sinfonía N 43, Aria de las Bachianas Brasileiras N 5, Fragmentos de 
Sertaneja, para canto y violin, Xangó y Canto de Macumba. 

También tuvo su estreno en la misma temporada el Adagio para Cuerdas de Samuel 
Barber. 


1941 
YEHUDIMENUHIN 


Yehudi Menuhin, nadie lo ignora, ha tenido,desde de niño, una carrera triunfal que 
lo ha ubicado entre los más grandes violinistas de la época, y que ha rodeado a su nombre de 
prestigio y de sugestión. Hace más de treinta años, luego de escuchar una vez más a Menuhin, 
y refiriéndonos a los éxitos de este artista, escribíamos umos conceptos que nos parece 
oportuno repetir aquí: 

" ...pero ninguno de esos triunfos ha tenido la significación de éste que hoy suscita 
el comentario de sus oyentes y de sus críticos, que Yehudi Menuhin haya triunfado sobre sí mismo 
superando gallardamente el tránsito de la niñez 'prodigiosa' a la juventud madura y consciente." 


Tenía en 1941, cuando hizo su presentación en Buenos Aires, veinticinco años. Era, 
pues, muy joven y sin embargo, habían pasado doce años desde que debutara con la Orquesta 
Filarmónica de Berlin, dirigida por Bruno Walter, como solista de tres conciertos: Bach, 
Beethoven y Brahms. 

Es joven todavía cuando se presenta en el Teatro Colón el 29 de mayo, decíamos; 
pero era ya un artista al que se podía considerar más allá de un mero reparo a la faz técnica de 
la ejecución como podía ser cierta aspereza en el ataque o una diferencia de calidad del sonido 
en determinadas cuerdas, o, en otro aspecto, cierta irregularidad de su temperamento. Todo 
esto parece baladí cuando se trata de un verdadero maestro del violin y de un artista que hace 
música de la más noble calidad. De un artista que hoy, septuagenario, sigue consagrado al 
ministerio de la música que ha ejercido durante casi toda su existencia, transmitiendo su 
sabiduría a las jóvenes generaciones de intérpretes, y que al mismo tiempo sigue siendo un 
ejemplo de dignidad y de solidaridad humana. 
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Tamara Grigorieva 


El programa de su debut en el Teatro Colón fue el siguiente: Sonata El trino del 
diablo, de Tartini-Kreisler; Sonata N*1 en Sol menor para violin solo, de Bach; Concierto 
en Mi menorop. 64 de Mendelssohn; Prayer, de Hándel-Flesch; Capricho Vasco, de Sarasate; 
Capricho Vienés, de Kreisler; La niña de los cabellos de lino, de Debussy-Hartmann y 
Laberinto (Capricho), de Locatelli. Hendrick Endt, fue su pianista acompañante en los cinco 
recitales que ofreció en esta visita a Buenos Aires. 

Con motivo de su debut, el crítico del diario "La Prensa" expresó: 

"Se trata de un instrumentista excepcional, que vence las mayores dificultades con 
asombrosa naturalidad y que a un sonido muy puro y matizado, suma la calidad de ser un intérprete 
sobrio, siempre musical, y que nunca busca el éxito propio por virtuosismos a los que su técnica podría 
inducirle...Limpieza absoluta y estilo impecable. ..En la Sonata de Bach para violin solo, fue visible 
que el instrumentista había conquistado la plenitud de sus medios de artista y de ejecutante.” 


En 1943, a dos años de su debut, la presencia de Menuhin volvió a conmocionar el 
ambiente musical de la ciudad. Esta vez, el célebre violinista ofreció cuatro recitales en el 
Teatro Colón, donde, con la dirección de Juan José Castro, actuó también como solista en 
los Conciertos en La de Juan Sebastián Bach, N%4 K. 218 de Mozart y op. 77 de Brahms. 

El 8 de julio de 1950, reapareció Menuhin ante el público porteño dando comienzo 
en el Teatro Colón a una serie de tres recitales, con la colaboración del pianista Théodore 
Saidenberg. Desde el primer programa, que comprendía las Sonatas en La Menor op.108 de 
Brahms y en Re Mayor de Schubert, un Estilo de CayetanoTroiani y el Concierto N*1 de 
Paganini, Menuhin se mostró igual a sí mismo, poniendo, como siempre, el arte violinístico 
al servicio de la música. 

Una vez finalizada su actuación enel Colón, que culminó con un recital extraordinario 
dedicado íntegramente a obras de Juan Sebastián Bach (Partitas N% y N%2 y Sonata N%3 en 
Do Mayor), actuó el célebre artista con la Sinfónica de Buenos Aires, dirigida por Olgerts 
Bistevins, en la sala del Teatro Opera, como solista de los Conciertos en Re Mayor de 
Beethoven y en Mi Menor de Mendelssohn. 

El 3 de abril de 1975, se presentó Yehudi Menuhin por última vez en Buenos Aires. 
Enel Teatro Colón, el ilustre artista ofreció su recital de despedida, con el siguiente programa: 
Sonata N%3 en Re Menor, de Brahms; Sonata N*10 en Sol Mayor, de Beethoven; Kaddisch, 
de Ravel, y Sonata en La Mayor, de César Franck. Colaboró con él, el pianista Louis Kentner. 

Luego, en el Teatro Coliseo, actuó Menuhin como solista de los Conciertos en Mi 


Menor, de Mendelssohn, y en Re Mayor, de Brahms, con una orquesta que dirigió Simon 
Blech. 


PIA SEBASTIANI 


Pia Sebastiani -un nombre en la música argentina (1)- logró destacarse siendo muy 
joven como pianista y compositora. Ambas carreras marcharon al principio en forma 


(1) Augusto Sebastiani, padre de esta artista y de la arpista Inés Sebastiani de Ceroni, gozó de prestigio 
como arpista en Italia -su país-, llegando a ocupar el atril de arpa solista en la Orquesta del Teatro San 
Carlos de Nápoles. En 1913, aceptó la invitación que le formulara el director Luigi Mancinelli, y se 
incorporó con el mismo cargo a la orquesta del Teatro Colón, resolviendo, posteriormente, radicarse en 
el país. Aquí, se le vió muy activo en el movimiento musical de la ciudad, en la que dió buen número de 
conciertos (fue huésped frecuente de la Asociación Wagneriana) y en la docencia. Fue profesor del 
Conservatorio Williams, en primer término; luego, del Conservatorio Nacional de Música y del 
Conservatorio Municipal. Fundó en Buenos Aires un Conservatorio, que goza de gran prestigio y que 
lleva su nombre. Ello no le impidió realizar varias giras de conciertos. 
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paralela. Curiosamente, enel año 1941 coincidieron el debutde Pia Sebastiani como pianista 
(en el desaparecido Teatro Ateneo, el 7 de octubre) y la composición de su Concierto para 
piano y orquesta. Su labor como compositora se detuvo en esa misma década, en la cual tomó 
parte activa en las sociedades que agrupaban a músicos creadores, como el Seminario de 
Músicos Argentinos (véase 1946) y de la Liga de Compositores de la Argentina (véase 1947), 
de las que fue miembro fundador. 

Había estudiado técnica pianística con Jorge Lalewicz, un pianista polaco que se 
había radicado en nuestro país en 1921, y composición con Gilardo Gilardi. Más tarde, en 
Paris, perfeccionó su mecanismo con Marguerite Long y Magda Tagliaferro (véase) y 
composición con Olivier Messiaen y Darius Milhaud. Egresada del Conservatorio de Paris, 
siguió más tarde los cursos del Music Center de Berkshire (Tanglewood), en los Estados 
Unidos, donde también tomó clases con Aaron Copland. 

Abandonada definitivamente la composición, se consagró enteramente a su carrera 
como pianista, que le brindó amplias satisfacciones tanto en Europa como en las Américas. 
Radicada durante algunos años en Europa, donde cumplió funciones de agregada cultural 
(Francia y Bélgica) que le encomendara la Cancillería Argentina, y tomando el Continente 
como base para sus actividades artísticas, emprendió varias giras de conciertos de las que no 
excluyó Buenos Aires, donde ha actuado periódicamente en recitales y conciertos con 
orquesta. 

Sólidamente pertrechada en el aspecto técnico, dueña de una cultivada musicalidad, 
clara expositora de los materiales, buena conocedora del repertorio e intérprete finamente 
expresiva, Pia Sebastiani ha realizado una relevante carrera. 

Respondiendo a las raíces familiares, la docencia musical ha ocupado un lugar 
importante en la. vida de esta artista argentina. Residente en los Estados Unidos, ha 
desempeñado durante largos años actividades pedagógicas en la Universidad de Bloomington 
(Indiana). En la actualidad, desempeña idénticas funciones en la Facultad Internacional de 
la Hall State University, del mismo Estado de la Unión. 

Acaba de celebrar sus bodas de oro con la Música (1991). 


NUEVA OPERA ARGENTINA 


Arnaldo D Esposito, un músico argentino prematuramente desaparecido, intentó 
con su ópera Lin-Calel revitalizar la dramática musical argentina a través del moderado 
modernismo que ya había podido apreciarse en algunas de sus obrasinstrumentales. Lin-Calel, 
fue estrenada en el Teatro Colón el 10 de agosto de 1941, con la dirección de Ferruccio 
Calusio,y, como intérpretes vocales, Isabel Marengo, Pedro Mirassou, Sara César, Marcelo 
Urízar, Jorge Dantón y Angel Mattiello. 

En la breve producción de D“Espósito, ocupan un lugar considerable su Concierto 
para piano y orquesta y los dos ballets: Cuento de Abril (1940) y Ajedrez (1950). 


DEBUTS EN LA TEMPORADA LIRICA 

La más importante voz argentina de la década del 40 y parte de los años 50s, la 
soprano Delia Rigal, debutó en 1941 como uno de los pajes de "Lohengrin". A lo largo de 
catorce temporadas intervino en un reperorio tan vasto como exigente. Otro cantante 


argentino, el barítono Renato Cesari, debutó también en este año (Conde de Luna, de "El 
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Trovador"), y realizó una brillante carrera, extendió su actuación, al igual que Rigal, a los 
centros líricos internacionales. También debemos mencionaral tenor canadiense Raoul Jobin 
que debutó como Duque de Mantua, en "Rigoletto", y que durante seis temporadas fue titular 
en el Colón de las obras del repertorio francés. 


ESTRENOS EN LOS CONCIERTOS 
Obertura al Aire libre, de Aaron Copland. 
ESTRENO DE "EL SOMBRERO DE TRES PICOS" 


Antes del estreno local del ballet "El sombrero de tres picos", de Manuel De Falla, 
había sido ejecutada con frecuencia una suite que comprendía tres números del mismo: Danza 
del Molinero, Los Vecinos y Danza Final, que han pasado a formar parte del repertorio de 
conciertos. El propio Manuel De Falla, dirigió en el Teatro Colón en 1939 (véase) la música 
del primer cuadro completo que no se había escuchado antes, y la Danza Final. El ballet, que 
está basado en la novela homónima de Pedro de Alarcón, es la forma definitiva de la 
pantomima "El Corregidor y la Molinera", de Gregorio Martinez Sierra, y fue concebido por 
este y el compositor, quienes volvieron, asía un proyecto primitivo, anterior a la pantomima. 
"El sombrero de tres picos" tuvo su estreno mundial en Madrid el 7 de abril de 1917. De tal 
modo, transcurrió un largo trecho, casi medio siglo, hasta que el público de Buenos Aires 
pudiera juzgar esta obra cuya importancia en la producción de Manuel De Falla ya nadie 
discute. 

El Teatro Colón presentó esta tardía novedad el 12 de agosto de 1941, en un 
espectáculo lírico coreográfico que incluyó también la ópera "Lin-Calel", de Arnaldo 
D'Espósito, y otro ballet, "La Infanta", del compositor argentino Alfredo L. Schiuma. La obra 
de De Falla tuvo como coreógrafa a Margarita Wallmann y como director de orquesta a Juan 
José Castro. Emma Brizzio tuvo a su cargo la parte vocal, y Héctor Basaldúa fue el escenógrafo. 

El año anterior, el Balletde Montecarlo había presentado en el Politeama Argentino, 
este ballet con coreografía de Leonide Massine y decorados de Picasso. 

El mismo año y también en versión coreográfica de Margarita Wallmann se estrena 
en el Teatro Colón el ballet "La Bella Durmiente del Bosque", de Tchaikowsky. 


AMERICAN BALLET 
EN EL POLITEAMA ARGENTINO 


A instancias de Lincoln Kirstein, George Balanchine organiza a comienzo de la 
década de los años 30s. el American Ballet, conjunto que, con Balanchine como coreógrafo, 
será durante varios años el ballet de la Metropolitan Opera House de Nueva York. 

El American Ballet realizó en 1941 su primera gira interamericana, que lo trajo a 
Buenos Aires y que debutó en el Teatro Politeama Argentino el 18 de julio. El programa 
presentaba trescoreografías de Balanchine: Concierto Barroco (Bach), Alma Errante (Schubert) 
y Divertissements (Rossini-Britten), y Puesto de gasolina (Thomson), coreografía de Lew 
Christensen, bailarín de la Compañía, que venía con Emanuel Balaban como director de 
orquesta. 
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El American Ballet actuó en Buenos Aires hasta el 29 de julio. El día 22, presentó 
la creación de Balanchine Apollon Musagete. 
"La Prensa" se refirió al arte de Balanchine: 
"que admite cánones clásicos románticos y modernos, estos últimos con discreción, 


es muy personal" y estimó, con respecto a Apollon, que se trataba de "una creación de gran poder 
evocativo”. 


El crítico de "La Nación" juzgó así al American Ballet: 

"Conjunto disciplinado y homogéneo, integrado por más de cincuenta artistas, 
muy jóvenes la mayor parte de ellos y que evidencia, en general, junto a un ponderable 
entusiasmo,notables cualidades técnicas e interpretativas, adecuándose a un repertorio muy ecléctico 
en el que figuran ballets apoyados en la más pura tradición clásica, junto a creaciones de espíritu muy 
moderno. Georges Balanchine es una de las figuras más cotizadas de la danza en la actualidad. 


A escaso tiempo de finalizar el año 1992, el American Ballet Theatre de Nueva York, 
volvió a presentarse en Buenos Aires, esta vez con la totalidad de sus integrantes, para actuar 
en el Teatro Colón y en el Luna Park. Entre sus figuras de primera línea se contó el argentino 
Julio Bocca, uno de los bailarines más apreciados internacionalmente de la actualidad. En esa 
segunda visita el American Ballet Theatre vino con Kevin McKenzie, como director artístico. 


MIRIAM WINSLOW 


La visita que la bailarina norteamericana Miriam Winslow hizo a Buenos Aires en 
1941 para actuar en el Teatro Odeón con su partennaire Foster Fitz-Simmons y su compañía, 
estaba destinada a ejercer una influencia decisiva en el desarrollo de la danza moderna en la 
Argentina. Los Ballets Joos y las primeras actuaciones de Clotilde y Alejandro Sakharoff en 
Buenos Aires, habían creado un clima favorable a las nuevas tendencias. Miriam Winslow 
tuvo el privilegio de dar el impulso definitivo. En su segunda visita, en 1943, se reunieron en 
torno de esta bailarina, un grupo de jóvenes intérpretes que con el tiempo se constituirían en 
el centro motor de la danza moderna en Buenos Aires. Figuraban en ese grupo figuras que 
alcanzaron elevado prestigio y que bregaron incansablemente por sus propósitos y a su vez 
formaron escuela, entre ellas, Cecilia Ingenieros, Paulina Ossona, Ana Itelman y Renate 
Schottelius. 

Miriam Winslow mantuvo frecuente contacto con sus seguidoras, incluso porque residió 
durante largos períodos en una localidad muy cercana a Buenos Aires, huyendo siempre del 
invierno de los Estados Unidos y Europa. 

Una de las últimas actuaciones de la Compañía de Miriam Winslow en Buenos Aires 
se produjo en agosto de 1948 en el Teatro Odeón. Era su tercera presentación en nuestra 
ciudad. Entre las obras que puso en escena en esta oportunidad, se contaban: Intermezzo 
(Brahms), Sábado a la Noche y Concierto (Copland), Sonatina (Tcherepnine), Sports y 
Contradanza (Jess Meeker). 

El Ballet de Winslow fue disuelto en 1949. 


LA FLAUTA MAGICA EN EL TEATRO COLON 


La última ópera de Mozart, que tuviera su primera representación en Buenos Aires 
en 1923 (véase), llegó al Colón en 1941, casi veinte años después. El 12 de setiembre de ese 


237 


año, con la dirección de Erich Kleiber, La flauta mágica fue cantada en el original alemán por 
un excelente elenco, formado por Alejandro Kipnis (Sarastro), Charles Kullmann (Tamino), 
Rayen Quitral (Reina de la Noche), Fred Destal (Orador), Judith Hellwig (Pamina), Herbert 
Janssen (Papageno), Beatriz del Sel (Papagena), Rogelio Baldrich (Monostatos) Irene 
Jessner, Marita Farell y Lydia Kindermann (Damas de la Reina) y Amanda Catera, Clara 
Oyuela y Zaira Negroni (los Genios). 


COMPOSITORES DE LATINOAMERICA 
EN BUENOS AIRES 


Pasaron por Buenos Aires, en plena temporada musical, dos representantes de la 
creación musical de Latinoamérica: el mejicano Manuel Maria Ponce, destacado representante 
de la escuela de ese país, que realizaba una gira de conferencias y conciertos por esta parte del 
Continente, y el brasileño Oscar Lorenzo Femández, autor de una obra que le valió un lugar 
de relevancia entre los compositores de su país e incansable propulsor de la música nacional. 
Invitado por la Asociación Wagneriana, Ponce dirigió un concierto en el Teatro Cervantes 
en el que participó Andrés Segovia como solista del Concierto del Sur. Otras obras sinfónicas 
de Ponce que pudieron escucharse en ese concierto fueron Chapultepec, Ferial y el Poema Elegíaco. 

Por su parte, Lorenzo Fernández, con la Orquesta Filarmónica de la Asociación del 
Profesorado Orquestal, dirigió cuatro obras propias: Batuque, fragmentos de su ópera Malazarte, 
un Concierto para piano y orquesta y el poema sinfónico Imbapará; pero no olvidó de incluir 
en el programa composiciones de varios compatriotas. 


1942 
HENRYK SZERYNG 


Aunque el violinista polaco (mexicano desde 1946) Henryk Szeryng no pertenece 
al reducido circulo de los elegidos, su nombre alcanzó gran notoriedad internacional con el 
respaldo de una técnica de primer orden, un sonido cálido y envolvente, si bien de relativo 
volumen y un vigoroso temperamento artístico al que supo controlar con su innato buen 
gusto. Sus actuacionesen Buenos Aires, que comprendieron numerosas temporadas alo largo 
de algo más de veinticinco años, fueron por lo general muy lucidas y rara vez transpusieron, 
en materia de interpretación, esa imperceptible línea que separa lo correcto de lo que no lo 
es. El que no pocas de esas actuaciones hayan sido no solamente inobjetables técnicamente 
sino también musicalmente respetuosas e inspiradas, le da a este intérprete, que fue 
justamente apreciado por nuestros oyentes, el derecho legítimo de ocupar un espacio en este 
trabajo. 

Henryk Szeryng debutó en Buenos Aires el 3 de mayo de 1942 en un ciclo de 
conciertos sinfónicos que Albert Wolf dirigía en el Teatro Colón con la Orquesta Estable. 
Su presentación fue como solista del Concierto op. 77 de Brahms, que el joven violinista de 
escasos veinticuatro años, afrontó con seguridad de medios y seriedad musical. Luego, sumó 
a este Concierto la Sinfonía Española de Lalo, más adecuada que aquél para sus posibilidades 
de entonces. 

El 4 de junio, con la colaboración del pianista Félix Dyck, dió en la misma sala el 
primer recital de una serie de tres. El programa fue el siguiente: Chacona, de Vitali; Sonata 
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en La Mayor, de Cesar Franck; Concierto N%2 de Wieniawski; Rondó, de Mozart, y Romanza 
Anadaluza y Zapateado, de Sarasate. 


LA ASOCIACION ARTISTICA DE BUENOS AIRES 
Y LA ORQUESTA DE MEDICOS 


Profesional de la medicina y ferviente cultor de la música, el Dr. Carlos Floriani 
fundó y presidió la Asociación Artística de Buenos Aires. Casi simultáneamente, el 14 de abril 
de 1942, creó la Orquesta de Médicos de Buenos Aires, que él mismo dirigía y cuyas actividades 
serían patrocinadas por la Asociación Artística. La Orquesta se presentó el 26 de julio de 
1942, y a partir de esa fecha actuó periódicamente. 

Si bien esa actividad no tuvo trascendencia, el Dr. Floriani y sus colegas músicos 
pusieron en la tarea una seriedad y un entusiasmo digno de la causa. El Dr. Carlos Floriani no 
se detuvo en la dirección de su Orquesta y en junio de 1946 se presentó en el Teatro El 
Nacional al frente de la Orquesta de la Asociación Sinfónica de Buenos Aires, formada como 
ya dijeramos por profesores de la Orquesta Estable del Teatro Colón. 


CORO DEL CLUB DE GIMNASIA Y ESGRIMA 


Notable trayectoria tuvo el Coro del Club de Gimnasia y Esgrima de Buenos Aires, 
fundado en 1942 por iniciativa de Ricardo Aldao y cuya organización y dirección estuvo a 
cargo de uno de nuestros más importantes directores de coros: Pedro Valenti Costa. Enefecto, 
en quince años de existencia, este conjunto coral participó de la vida musical de la ciudad en 
manifestaciones de nivel altamente profesional en las que puso de relieve una cohesión, una 
ductilidad y una musicalidad que eran, indudablemente, frutos de la mano experta y la 
inteligencia de su eminente organizador y guía. 

Lamentablemente, el Coro del Club de Gimnasia y Esgrima fue disuelto en 1956, 
luego de quince años de encomiable actividad. 


NUEVAS OBRAS LIRICAS EN EL COLON 


El 25 de mayo de 1942 se inaugura la trigésimo quinta temporada del Teatro Colón 
con el estreno de Salomón, de Arturo Luzzatti, que fue dirigida por Ferruccio Calusio. Las 
partes vocales estuvieron a cargo de Isabel Marengo, Victor Damiani, Juan Zanin, Renato 
Cesari y Humberto Di Toto. 

El 29 de setiembre, se representa en la misma sala, por primera vezen Sud América, 
Ariadna en Naxos, de Richard Strauss, que es la sexta Ópera del autor que llega al escenario 
del primer coliseo porteño. Las anteriores fueron: Salomé y Feuersnot, en 1913; El caballero de 
la rosa, en 1915; Elektra, en 1923, y Arabella, en 1934. 

Ariadna en Naxos, fue cantada en italiano y no fue sino en 1964, en su tercera 
temporada, ques se la escuchó en la versión original alemana. La dirigió Fritz Busch, y la 
cantaron: Rosa Bampton, Lucila Wells, Antonio Carron, Victor Damiani, Alvaro Bandini, 
Lili Heinemann, Martial Singher; Amanda Cetera, Zaira Negroni y Clara Oyuela, entre 
Otros. 
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Georges Balanchine y Maurice Béjart 
encuentro en Bruselas 


IMPORTANTES DEBUTS EN EL TEATRO COLON 


Leonard Warren, el mejor barítono verdiano de las décadas del Cuarenta y el 
Cincuenta, todavía no igualado, debutó en el Colón en el rol de Amonasro. Sus triunfos en 
Buenos Aires, en tres temporadas constituyeron su lanzamiento al estrellato que bien pronto 
homologó su teatro, el Metropolitan de Nueva York 

También procedente del "Met", debutó en la misma temporada en el Colón la 
exquisita soprano Rose Bampton, que fue otro de los grandes debuts de ese año (Kundry, en 
"Parsifal"). Bampton actuó en el Colón en cinco temporadas. 

El cantante argentino Carlos Feller, un bajo dotado de musicalidad y talento, que le 
han valido prolongada y exitosa permanencia en los teatros líricos europeos y americanos, fue 
el tercer debutante de la temporada 


GEORGES BALANCHINE EN EL TEATRO COLON. 


La presencia de Georges Balanchine en Buenos Aires con el American Ballet en 
1941, facilitó las gestiones para obtener la colaboración del afamado artista en la temporada 
del siguiente año. 

El 26 de julio, Balanchine incorporó al repertorio del Cuerpo de Baile del Colón su 
versión de Apollon Musagete, que se hacía por primera vez en esa sala y que el American Ballet 
trajera en el repertorio de su recordada actuación del año anterior en el Teatro Politeama 
Argentino, y creó también para el mismo cuerpo de baile, Concerto de Mozart, sobre el Concierto 
para violinK.219. Además, el notable coreógrafo participó en la temporada lírica del Teatro, 
creando las danzas para la Ópera Marouf, de Rabaud. 

Apollon fue estrenado en un espectáculo lírico-coreográfico con el oratorio 
escenificado Edipo Rey, de Stravinsky, y el ballet de Francis Poulenc Aubade, también con 
coreografía de Balanchine. 

Con respecto a Apolo, expresó el diario "La Prensa": 

"Se ha conocido Apolo a través de varias versiones. La de anoche, evidencia en este 
coreógrafo personalidad y también imaginación plástica. Michel Borovsky fue un Apolo juvenil y 
entusiasta, de técnica impecable, y Maria Ruanova, en el papel de Terpsicore, refirmó su calidad rara 
de bailarina y de artista personal y dúctil”. 


ORIGINAL BALLET RUSSE 
DEL CORONEL DE BASIL 


El Original Ballet Russe del Coronel De Basil debutó el 12 de junio en el Teatro 
Politeama Argentino. Su presentación había merecido el siguiente comentario del diario "La 


Prensa": 

"Por más que no carezca de primeras figuras, necesarias para las obras clásicas, este 
conjunto se singulariza por sus masas, homogéneas, disciplinadas e integradas por elementos de valía, 
siendo visible la tendencia a crear un repertorio sujeto a la perfección de los conjuntos que al 
lucimiento del o de los solistas". 


Luego, entre el 15 de octubre y el 28 de noviembre, el Ballet del Coronel De Basil 
ofreció veintiún espectáculos en el Teatro Colón. La actuación de este conjunto interesó 
vivamente al público porteño. 
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Coreografías de Fokin, Balanchine, Lichine y Massine, en su mayor parte, componían 
los programas del conjunto que traía a figuras de tanto relieve como Nana Gollner, Tamara 
Grigorieva, Tatiana Stepanova, Yurek Shabelevsky, Roman Jasinsky y Paul Petrov, y 
presentó en el coliseo municipal varios estrenos: dos trabajos coreográficos de Lichine (El Hijo 
Pródigo y Baile de Graduados) y tres de Massine (Sinfonía Fantástica, Cotillon y Los Presagios). 

La estrecha relación que se creó en la temporada de 1942 entre el Ballet del Coronel 
De Basil y el Ballet del Teatro Colón, que intervenía en cada una de las presentaciones del 
conjunto visitante con un espectáculo propio, culminó en 1943 con la incorporación del 
grueso del Ballet Russe al Ballet del Colón. Con la dirección del Coronel De Basil, esta feliz 
asociación desarrolló una fructífera actividad, en la que no faltaron estrenos de importancia, 
como Icaro (Lifar) y Choreartium (Massine). 

Artistas del Ballet del Coronel De Basile, como Tamara Gregorieva y Yurek 
Shabelevsky, se incorporaron luego, definitivamente, al Ballet del Teatro Colón. 


MARIA FUX 


No es tarea sencilla realizar una síntesis de una trayectoria tan dilatada y tan varia 
como la de la bailarina, coreógrafa y pedagoga argentina Maria Fux, cuyo debut en el mes de 
julio de 1942 en el Teatro del Pueblo, donde actuó por espacio de diez años, la mostró en las 
etapas iniciales de su trabajo de improvisación sin la técnica o el método de una bailarina 
moderna actual. Había tenido una fomación clásica, recibiendo luego un fuerte impulso de 
las enseñanzas de Ekhaterina de Galantha; pero en su nueva y definitiva orientación ella se 
proclama a si misma una autodidacta. Vinculada a jóvenes pintores argentinos de la época, 
que buscaban como ella la creatividad, se consideró parte del Grupo Orion. Sus coreografías 
se basaban en obras de Satie, Franck, Debussy y las llamadas "músicas del silencio", es decir, 
sobre ritmos no audibles. En los Estados Unidos, adonde viajó en 1951 con una beca de la 
Fundación Williams, estableció contactos con Martha Graham, Merce Cunningham y Louis 
Foos. Los consejos de aquella la impulsaron a seguir su carrera explorando sus propias 
potencias creativas. En ese período presentó algunos recitales en dicho país. 

El 18 de setiembre de 1954 se presentó en el Teatro Colón con un programa en el 
que animó sus propias coreografías sobre músicas de Franck, Prokoffiev, Gershwin, 
Gretchaninov, etc. También presentó un trabajo sobre poemas de Federico Garcia Lorca y 
otro sin música. Volvió a la misma sala en 1960. 

En 1955 viaja nuevamente a los Estados Unidos, países de latinoamérica y a Varsovia 
y Moscú ciudades en las que presenta varios espectáculos. De 1960 a 1965 fue directora del 
Seminario de Danza de la Universidad Nacional de Buenos Aires. A sus recitales de danza en 
el país han de sumarse los que ofrece en España, Portugal e Israel. Contemporáneamente dicta 
numerosos cursos sobre danza y educación. En 1968 presenta su trabajo sobre el tema La 
Danza como Terapia, en el Congreso de Musicoterapia de Buenos Aires y en 1970 realiza en 
Bolivia varios cursillos sobre educación y danza. En los años que siguen, se registran nuevas 
giras y cursillos sobre la Danzaterapia, en el país y en Europa. Desde 1980, Maria Fux viaja cada 
año a Italia. En Roma, Florencia y Vicenza, organiza cursos formativos de danzaterapia como 
así espectáculos personales en la RAI y en la Sala Casella de la Filarmónica de Roma. 

Maria Fux explica de esta manera la relación que establece entre el espectáculo y lo 
pedagógico: 

"Enseñar es crear. Mi trabajo artístico está unido a una necesidad de que los otros 
realicen. Entonces, lo pedagógico se une a la creatividad como un hecho cotidiano en las clases que 
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dicto y cuando estoy sobre el escenario, en cada nueva coreografía encuentro el material que va a ser 
dado en las clases". 


Maria Fux ha publicado dos libros: "Danza, experiencia de vida y educación" (Ed. 
Paidós, Buenos Aires 1985) y "Primer Encuentro con la Danzaterapia" (Editorial Paidós, 
Buenos Aires 1985). Este último ha sido traducido al italiano y al portugués. 


1943 


RUDOLF FIRKUSNY 


Un artista dotado generosamente de talento y un músico-pianista de bellas cualidades, 
Rudolf Firkusny fue, desde su debuten Buenos Aires, un intérprete especialmente apreciado. 
Su presentación tuvo efecto el 27 de abril de 1943, con el siguiente programa: Toccata en Do 
Menor de Bach; Variaciones sobre un minué de Duport K.573 de Mozart; Sonata op.58 de 
Chopin; tres Danzas de Smetana; tres preludios de Debussy, y Petruchka, de Stravinsky. 
"Tiempo hace -se leía en la columna musical del diario "La Prensa"- que nuestro 
público no escuchaba un pianista de más atrayentes condiciones. En él, la juventud, con su pujanza, 
se atempera por una rara conciencia artística que con flexibilidad logra dominar sus impulsos y 
sujetarlos a los más encontrados estilos. Si a ello le agregamos que domina, en absoluto, los recursos 
técnicos y sonoros del piano, que juega sin esfuerzo con las mayores dificultades, habremos señalado 
su simpática y vigorosa personalidad." 


Ese mismo año, el pianista checoslovaco, se presentó en el Teatro Colón como 
solista del Concierto N95 de Beethoven, con la Orquesta Estable dirigida por Héctor Panizza. 

Rudolf Firkusny ha sido, hasta 1979, un asiduo visitante de Buenos Aires. Actuó en 
ocho temporadas en el Teatro Colón y fuera del mismo en diversas asociaciones musicales y 
con distintas orquestas. Dos años después de su debut, ofreció en aquella sala cinco recitales 
y actuó como solista, con Albert Wolff (Concierto N*1 de Brahms) y con Ferruccio Calusio 
como directores (Conciertos op. 25 de Mendelssohn y N*5 de Beethoven). 

Firkusny ha incluído en sus programas obras de autores bohemios, preferentemente 
de LeosJanacek, de quien dió a conocer, entre otras composiciones, el Concertino para piano 
y seis instrumentos (1925), en carácter de estreno sudamericano, en la temporada del año 
1954 en Amigos de la Música. 

Rudolf Firkusny ha demostrado ser un artista inteligente y serio. Jamás ha 
descendido de nivel tanto en este aspecto como en el técnico. Su buen gusto, le impide, por 
otra parte internarse en los caminos de la huera espectacularidad. 

"A veces -expresamos luego de una de sus presentaciones- puede disentirse 
con él en problemas de concepto; puede discutirse que sea más o menos profunda su 
penetración en algunas obras; pero no puede acusársele nunca de ser superficial; porque eso 
sí sería injusto." 


ESTRENO DE "ARMIDA" DE GLUCK 


Un estreno de mucha importancia fue el de Armida, la cuarta ópera de Gluck que se 
representaba en el Colón. Una obra bellísima que tuvo una intepretación condigna. Las 
representaciones de Armida se iniciaron el 2 de julio con Rose Bampton en el rol del titulo; 
Raoul Jobin, como Renaud; Martial Singher, como Ubalde; Lydia Kindermann como Furia 
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del Odio; Felipe Romito, como Hidraot; Clara Oyuela como Phénice y Náyade y Zaira 
Negroni, como Sidonie, fueron las intérpretes. La dirección musical estuvo a cargo de Héctor 
Panizza; José Gielen fue el regisseur y Vania Psota, el coreógrafo. 

De esta ópera, así como de las dos Ifigenias y de Alcestes, fue pocos años después, 
frecuente y calificada intérprete, la soprano argentina Delia Rigal. 


CANTANTES DEBUTANTES 


En suúnica temporada en el Teatro Colón, la soprano norteamericana Helen Traubel, 
reveló ser una cantante wagneriana de gran clase en los roles de Isolda y Brunilda. 


ESTRENOS EN LOS CONCIERTOS 


El 12 de mayo, el maestro Ferruccio Calusio dirigió, con la Orquesta Estable del 
Teatro Colón, el estreno de la Suite de Danzas del Ballet “Estancia”, de Alberto Ginastera. Con 
la misma dirección y con Roberto Locatelli como solista, fue estrenado en la misma 
temporada el Concierto para piano y orquesta, del compositor argentino Arnaldo D'Espósito. 
Conla dirección de Juan José Castro, se dieron a conocer ese mismo año, Tres Danzas del ballet 
"Juerga”, de Julián Bautista. 


LA REVISTA "LYRA" 


El 23 de abril, apareció el primer número de la Revista “Lyra”, con una ilustración 
de tapa del artista argentino Héctor Basaldúa. Su editor es el señor Francisco de Ecli Negrini. 
Preferentemente dedicada a la música, con especial énfasis en las actividades del Teatro 
Colón, la nueva Revista abrió también sus páginas profusamente ilustradas, a otrasexpresiones 
del arte. Entre sus ediciones especiales, se cuentan las dedicadas a distintos países de Europa. 
Personalidades de la literatura y las artes del medio local y del extranjero, se dieron cita 
frecuentemente en las ediciones de esta publicación. 

"Lyra" llegó a superar los cuarenta años de existencia en los cuales ocupó un espacio 
entre las manifestaciones que tienen que ver con la vida artística del país. 


CECILIA INGENIEROS 


Culta, dueña de clara inteligencia y fina sensibilidad artística, Cecilia Ingenieros, del 
mismo modo que otras bailarinas y coreógrafas argentinas, recibió de Miriam Winslow (véase 
1941) el impulso que la orientó definitivamente hacia la vertiente norteamericana de la 
danza moderna a la que ella misma denominó discípula espiritual de la tendencia danzante 
nacida en Alemania cuando Isadora Duncan fundó allí su primer instituto de enseñanza. 


"Mucho más medida, más sabia, que la niega como moderna a pesar de 
reconocerla como origen, buscando sus temas ya en lo social, en la naturaleza como madre y fuerza 
amiga, en las fuerzas universales como fructíferas, no como amenazantes." ("Danza dramática 
germana", ensayo publicado en Buenos Aires Musical", 1947). 


En los Estados Unidos, Cecilia Ingenieros investigó en las fuentes, tomó contacto 
con los máscaracterizadosrepresentantes de ese movimiento y enriqueció con esas experiencias 
sus potencias creativas que, de regreso al país, volcó en una serie de trabajos que constituyeron 
entonces una de las raras y auténticas manifestaciones de la danza moderna en el país. Formó, 
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además, su propia Compañía de Danza Moderna, de la que era a la vez bailarina y coreógrafa. 
Esa compañía se presentó en agosto de 1947 en el Teatro Astral, con una serie de trabajos 
coreográficos de nuestra artista, que fueron calificados por la crítica como de raíces 
genuinamente modernas. Entre esos trabajos, merecieron especial consideración "Corredor 
de Paladio de Sorpresa Dramática" y "Mujeres del Mundo", inspirado, el primero, en un 
cuadro de Dalí y el segundo en una idea pictórica de Raquel Forner, y "Adolescencia", con 
música de Paul Hindemith. 


1944 


ROBERTO CAAMAÑO 


Roberto Caamaño es una de las personalidades más relevantes de nuestra música. 
Pianista y compositor de notables méritos, sobresale también en el ámbito de la pedagogía, 
en el cual ha ocupado y ocupa cargos de subida responsabilidad (desde 1966 es Decano de la 
Facultad de Música de la Universidad Católica Argentina); director artístico del Teatro 
Colón en tres ejercicios; presidente del Consejo Argentino de la Música, ha dado repetidas 
y concluyentes pruebas en todas esas actividades de su capacidad, de su inteligencia, de la 
inalterable seriedad de sus objetivos y de la severa disciplina y actitud ética con que los 
respalda. 

Es difícil separar en Roberto Caamaño el pianista del creador, porque ambas 
condiciones están en él estrechamente unidas. Formado en el Conservatorio Nacional de 
Música, fue alumno de la cátedra pianística de Amelia Cocq de Weingand (véase Diapasón 
1914), continuando sus estudios, durante varios años, con el profesor alemán Fritz Mazbach, 
quien vivió en la Argentina desde 1948. Sus primeras actuaciones tuvieron como vehículo 
la radiodifusión y la que puede ser considerada la más importante de sus actuaciones públicas 
iniciales, tuvo por escenario la Biblioteca del Consejo de Mujeres, el 18 de octubre de 1944. 
Este fue el programa: Toccata y Fuga en Re Menor, de Bach; Intermezzo op.119 N9%3 y 
Rapsodia op. 119 N4, de Brahms; Funerales, de Liszt; La catedral sumergida, de Debussy; 
Juegos de Agua, de Ravel, y Scherzo op. 31 de Chopin. 

Tras otras actuaciones que llaman la atención de la crítica sobre este intérprete y 
entre las cuales ha de recordarse su presentación en la Asociación Sinfónica Femenina y 
Coral Argentina (véase 1930), en 1948, en el Teatro Nacional, que fue su primera actuación 
con orquesta, y en la que actúa como solista del Concierto N*3 de Beethoven y de las 
Variaciones Sinfónicas, de Cesar Franck, Roberto Caamaño hace su debut en el Teatro 
Colón con un recital que se realiza el 27 de octubre de 1949 en el Salón Dorado y en el que 
hace escuchar el siguiente programa: Preludio y Fuga en La Menor, de Bach; Sonata N*15 en 
Re Mayor op.28 de Beethoven; Sonata op.35 de Chopin; Impromptu op.34 de Fauré; Almeria 
y Triana, de Albéniz y, por primera vez, intérprete de Cuatro Preludios propios. 

Así comentó "Buenos Aires Musical" este promisorio debut: 

"En anteriores conciertos, hemos tenido oportunidad de juzgar a este joven 


instrumentista, dotado de muy bellas cualidades. Se trata de un artista serio y estudioso cuya formación 
se desarrolla bajo el signo de una juiciosa autocrítica por gravitación de la cual cada una de sus 
presentaciones lo muestra en franco proceso de superación. Su técnica ha alcanzado un punto de 
eficacia muy satisfactoria y musicalmente es irreprochable, caracterizándose sus versiones por la 
seriedad con que encara el texto a favor de un temperamento inteligentemente controlado”. 


Este recital marca el comienzo de una relación con el Teatro Colón que se 
desarrollará en un período de treinta años. En esa sala actuará repetidamente como intérprete 
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de obras de repertorio y de sus propias obras, entre estas, los dos Conciertos para piano y 
orquesta op.22 y op.30. En ese mismo período se han estrenado en el Colón numerosas obras 
suyas sinfónicas y sinfónico-vocales. Aquellas y estas con directores de orquesta como 
Ferruccio Calusio, Paul Klecki, Vaclav Smetacek, Ernest Bour, Fabien Sevitzky, Andrezej 
Panufnik, Lamberto Baldi, Washington Castro, etc. 

En 1950, Sergiu Celibidache estrena en el Gran Rex su "Suite para cuerdas", que 
George Solti repite al siguiente año en la misma sala. La actuación de Caamaño, pianista y 
compositor, se extiende a otras salas de la ciudad y del interior del país, a los Estados Unidos 
y a Europa. En los Estados Unidos recibe el encargo de varias obras por parte de orquestas, 
universidades y fundaciones. En el Grinnel College del Estado de lowa, dictó un curso sobre 
interpretación pianística de Debussy y Ravel. En el Primer Festival de Música de America y 
España, celebrado en Madrid, se presentó como compositore intérprete de su Concierto op.22 
para piano y orquesta. 

Pianista brillante, de despierta inteligencia, lúcido compositor ubicado en un punto 
equidistante de los distintos "ismos" de la música de este siglo, en todas sus obras tiene cosas 
qué decir, principio básico de la creación musical. 


ALEJANDRO BARLETTA 


El 23 de octubre de 1944, se realizó en el Teatro del Pueblo, que funcionaba por 
entonces en la Avenida Diagonal Norte 944, un recital de bandoneón a cargo de Alejandro 
Barletta, con un inusual programa para dicho instrumento, considerado en nuestro país como 
el plebeyo monarca de la música ciudadana y definitivamente identificado con ella en el 
orden internacional. Este fue el programa de ese recital, insólito para la época: El herrero 
armonioso, Zarabanda con variaciones y una Allemanda, de Hándel; Sonata en Do Mayor, 
Pastoral y Capricho, de Scarlatti; Sonata N“%4 en Do sostenido menor op. 27 N*2 de 
Beethoven; Minuet de Paderewski op.14 N*1 en Sol Mayor; Moto Perpetuo de Paganini; 
Preludio N*19 y Fuga N98 de El clave bien temperado, y Toccata y Fuga en Re Menor, de 
Bach; Valses op. 74 N“2 y op. 69 N*1 y Estudio op. 10 N2 "Revolucionario", de Chopin. 

Ciertamente no era esta la primera actuación pública de Barletta, quien lo había 
hecho antes como acompañante o como parte de un conjunto de música popular; pero así era 
su debut como concertista y también la presentación en sociedad del bandoneón como 
instrumento de concierto. Pocos meses antes, también en el Teatro del Pueblo, en su sede 
anterior de la calle Corrientes, Barletta había ejecutado -aunque no a la vista del público- una 
Sinfonia de Mozart (de una reducción de piano) y música barroca, a manera de música de 
escena para el "Fantasio", de Musset. Algunos comentarios coincidieron en que esta música 
había sido ejecutada en un órgano. 

Han transcurrido más de cuarenta años desde que comenzó la tesonera e inteligente 
acción desarrollada por este músico argentino para lograr que el mundo musical otorgara al 
bandoneón el "dignus est intrare" a las salas de concierto. Alejandro Barletta, ha dedicado, 
en efecto, un largo período de su vida a demostrar las enormes posibilidades (que nadie había 
investigado hasta entonces) del hoy casi sesquincentenario instrumento ideado por el alemán 
Heinrich Band, para la ejecución de muchas obras maestras, y finalmente lo ha conseguido 
merced a su sostenido esfuerzo personal y a sus propias y notables cualidades como músico y 
como ejecutante. En la actualidad, el bandoneón cuenta con un repertorio, llamémoslo 
clásico de más de un millar de transcripciones que él mismo ha realizado, a las cuales, 
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destacados músicos de nuestro tiempo han contribuído con las suyas propias. Secuentan entre 
esos compositores los argentinos Juan José Castro, Roberto Caamaño,Floro Ugarte y 
Mauricio Kagel; el chileno Juan Orrego Salas y, entre otros, los españoles Joaquin Rodrigo 
y Leonardo Balada; este último, con el Doble Concierto para guitarra, bandoneón y orquesta, 
compuesto a instancias de Narciso Yepes. El propio Barletta que como compositor está 
sólidamente respaldado por una formación musical debida a maestros como Athos Palma, 
Julián Bautista, Alberto Ginastera y Daniel Lesur, ha enriquecido el repertorio del bandoneón 
con numerosas obras entre las que mencionaremos, Luna 1 y Luna II, para bandoneón solo; 
Preludios Cósmicos; Júpiter 1, Il, II y Júpiter IV, V, VI y VII (Concierto para dos 
bandoneones y orquesta) y Concierto del Sur. 

Alejandro Barletta sigue siendo, tras una larga carrera que hoy lo encuentra en la 
cima, si no el único, seguramente el más renombrado intérprete del bandoneón, ahora 
aceptado como vehículo idóneo para las más altas expresiones de la música universal y de 
manera especial, del período barroco. 

En el Teatro Colón, Barletta hizo su debut el 27 de julio de 1970, cuando ya su 
nombre gozaba de gran prestigio en los Estados Unidos y en las principales capitales europeas 
de la música, y había ofrecido más de un millar de conciertos y recitales. La obra elegida para 
ese debut fue el Concierto para bandoneón y orquesta op.19, de Roberto Caamaño. 

En 1952, Alejandro Barletta propició y obtuvo la creación de una cátedra de 
bandoneón en el Conservatorio Municipal de Música Manuel De Falla, de la que más tarde 
fue titular. A partir de 1986, se ha creado una cátedra similar en el Conservatorio Nacional 
de Música Carlos López Buchardo, de la que ha sido designado titular. 

El punto culminante de la carrera de este artista, que se cumplió en su mayor parte 
en los principales centros musicales de Europa y los Estados Unidos, y la consagración 
definitiva de su instrumento, fue el hecho de que el bandoneón entrara, por primera vez, en 
la Iglesia de Santo Tomás, en Leipzig, el 8 de octubre de 1985, para un concierto en el que 
Barletta ejecutó músicas de Hándel y Juan Sebastián Bach, acontecimiento este cuya 
significación no necesita ser explicada. 


ADOLFO ODNOPOSSOFF 


Al igual que sus hermanos Nélida y Ricardo (véase 1921), el violoncelista argentino 
Adolfo Odnopossoff realizó la mayor parte de su carrera en Europa y en los Estados Unidos, 
donde debutó en 1947, pero no dejó de hacerse escuchar periódicamente en Buenos Aires, 
tanto en el Teatro Colón como en distintas salas y con el auspicio de nuestras principales 
asociaciones musicales. Sin lugar a dudas, Adolfo Odnoposoff fue uno de nuestros más 
caracterizados violoncelistas y un músico de primer orden. Comenzó su formación instrumen- 
tal en Buenos Aires trasladándose luego a Europa para proseguir sus estudios con Emanuel 
Feuerman, quien lo había escuchado en oportunidad de su actuación en esta (ver 1936). 
También estudió en Berlin con Paul Grúmmer y, en Paris, con Diran Alexanian, de la escuela 
Casals en la capital francesa. Precisamente, Pablo Casals tuvo especial estima profesional por 
el violoncelista argentino como lo prueba el hecho de queen 1959 lo convocara para integrar, 
junto con un grupo de renombrados colegas, el jurado que debía dictaminar en el Concurso 
Internacional de Violoncello que se realizaba ese año. 
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Tras actuaciones preliminares en distintos medios, Adolfo Odnoposoff hizo su debut 
en el Teatro Colón el 26 de abril de 1944, como solista del Concierto op. 104 de Dvorak, con 
la Orquesta Estable dirigida por José Maria Castro. En 1955, tocó nuevamente el Concierto 
de Dvorak, dirigido por Roberto Kinsky, y ese mismo año ofreció un recital en la Asociación 
Wagneriana que constituyó una elocuente demostración de su seguridad absoluta en el 
manejo del instrumento y de su calidad musical como intérprete. El 22 de agosto de 1957, 
vuelve a escucharse a Odnoposoff en el Colón en obras de Corelli, Brahms, Schumann, Bloch, 
Brero y Debussy. En la misma sala pocos días antes, con la Orquesta Sinfónica Nacional 
dirigida por Willem van Otterloo, había sido solista de Schelomo, de Bloch. Con la misma 
dirección orquestal y con el violinista Ljerkó Spiller, se le escuchó en Amigos de la Música, 
en el Doble Concierto op. 102 de Brahms. 

Una de las últimas actuaciones de este artista en Buenos Aires, fue en 1961. Con 
la Orquesta Sinfónica Nacional y la dirección de Witold Rowicki, ofreció en el Teatro Colón 
una convincente versión del Concierto op. 104 de Dvorak, que ejecutaba en dicha sala por 
tercera vez. Nuevamente convocado por Amigos de la Música, fue solista del Concierto para 
violoncelo y orquesta de Guillermo Grátzer, cuyas dificultades de ejecución superó con sus 
sólidos recursos. 


LA AGRUPACION NUEVA MUSICA 


Esta Agrupación, fundada por el compositor Juan Carlos Paz y un grupo de colegas 
identificados también con la música de avanzada, entre los que contaron Julio Perceval, 
Daniel Devoto y Esteban Eitler, se constituyó sobre la base de los Conciertos de Nueva Música 
que Juan Carlos Paz creara en 1937 (véase). 

En torno del grupo fundador fueron sumandose nuevos representantes de la joven 
vanguardia musical argentina, entre ellos, Mario Davidovsky, Francisco Kropfl, Nelly 
Moreto, Carlos Roqué Alsina, Mauricio Kagel, Susana Baron Supervielle y Eduardo Tejeda, 
varios de los cuales eran alumnos de Paz. Davidowsky, en los Estados Unidos, y Kagel y Roqué 
Alsina, en Alemania, cobraron notoriedad. 

Juan Carlos Paz, cuyo espíritu independiente lo llevó a apartarse de los circulos de 
músicos enrolados en la tradición e incluso en las corrientes modernas que no renegaban de 
la tradición; pionero en nuestro país de la vanguardia musical; maestro de una generación de 
compositores, fecundo compositor, polémico ensayista, autor de obras esclarecedoras del 
espíritu y la técnica de la escuela de Viena, fue una gran personalidad de la música en 
Argentina. La Agrupación Nueva Música,en la línea de su antecesora "Conciertos de Nueva 
Música", cumplió una extraordinaria labor de divulgación de la música atonal, dodecafónica 
y serial a travésde audiciones periódicas en las que dióa conocer innumerables composiciones 
de autores comprometidos con la dialéctica de Viena. La Agrupación Nueva Música, que 
nació e inició sus actividadesen 1944, tuvo en Juan Carlos Paz su cerebro y nervio motor. Fue 
Juan Carlos Paz y como él, nació para combatir la rutina y difundir las nuevas expresiones 
musicales en un medio que se movia entre la indiferencia y la hostilidad. Tarea que cumplió 
con creces. 


LA REVISTA "POLIFONIA" 


Una publicación especializada que tuvo larga permanencia en nuestro medio fue 
"Polifonia", fundada en 1944 por Jorge O. Pickenhayn y N. Rivera Indarte. En 1948, el crítico 
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musical Alberto Emilio Giménez, que se contaba entre los principales colaboradores de la 
Revista, compartió la dirección de la misma con el primero de los nombrados, y en 1950 
asumió la dirección única de la publicación que continuó siendo editada regularmente, 
mereciendo por la seriedad con que fue encarada, la consideración que le dispensó el medio 
musical. 


LOS ESTRENOS 


Dos compositores argentinos, Carlos Suffern y Luis Gianneo, dan a conocer, 
respectivamente, el poema sinfónico La Noche y el Concierto Aymará para violin y orquesta. 


BALLETS DE AUTORES ARGENTINOS 


El cuerpo de baile del Teatro Colón estrenó en la temporada del año 1944 dos ballets 
de autores argentinos: el 6 de junio, Apurimac, de Emilio A. Napolitano, con coreografía de 
Margarita Wallmann, que fue dirigido porel autor, y, el 11 de agosto, Chasca Nahui, de Angel 
L. Lasala, con la misma coreógrafa y la dirección de Roberto Kinsky. 


1945 
EDITORIAL ARGENTINA DE MUSICA 


Un caso ejemplar de mecenazgo del mejor cuño, fue el que ejerció la señora Cecilia 
Benedit de Debenedetti, vinculada artísticamente con el movimiento plástico argentino. 

Dedicó gran parte de su vida a la pintura, pero también se interesó vivamente por 
la música a la que terminó por dedicar todo su tiempo e, incluso, todo su patrimonio cuando 
fundó, en 1945, la Editorial Argentina de Música, destinada a editar solamente obras de 
autores argentinos. Con la valiosa colaboración de los compositores José Maria Castro, 
Jacobo Ficher y Luis Gianneo, la Editoral realizó durante muchos años una actividad que 
produjo para la música argentina grandes beneficios y para su promotora, ingentes sacrificios 
económicos que afrontó sin lamentarse. Cuando la Editorial cumplió las bodas de plata, la 
Unión de Compositores de la Argentina dió testimonio de su gratitud otorgando a la señora 
de Debenedetti el premio San Francisco Solano. La Unión de Compositores de la Argentina, 
así como otras entidades que nucleaban a distintos sectores de la creación musical argentina, 
fueron acogidas con amor por la E.A.M. que se convirtió en el punto de reunión obligado de 
nuestros compositores. 

Como veremos más adelante, la señora de Debenedetti estuvo también activa en 
otros frentes de la música, participando en la fundación de la Asociación de Conciertos de 
Cámara. (ver año 1952), y organizando numerosos conciertos de cámara. 

Una bella obra, desafortunadamente truncada y que no ha tenido continuadores. 


AURORA NATOLA 


Nacida en un hogar musical -su padre era director de orquesta y su madre, española, 
que había estudiado con Enrique Granados, estuvo estrechamente vinculdada con el célebre 
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Orfeón Catalá, de Barcelona- no es de extrañar que Aurora Nátola haya comenzado en la 
niñeza transitar por loscaminos de la música, al principio, bajo la guía de sus padres. También 
sus dos hermanas mujeres comenzaron tempranamente su educación musical e instrumental, 
una de ellas, Margarita, como pianista y la otra, Hermesinda, como violinista. Con Aurora 
violoncelista, quedó completado el Trio familiar. Dos hermanos Castro, José Maria y 
Washington, en ese orden, fueron sus primeros maestros de violoncelo. También recibió 
consejosde Adolfo Morpurgo y, en el Conservatorio Nacional, estudió con Alberto Schiuma, 
bajo cuya dirección se presentaría en el Teatro Colón el 21 de mayo de 1945, como solista del 
Concierto en Re mayor, de Haydn, con la Orquesta Estable, en una audición organizada por 
la Agrupación de Violoncelistas de Buenos Aires, que presidía el mencionado músico, 
integrante también desde 1909 de la orquesta del Colón. No era esta,ciertamente, la primera 
actuación pública de Nátola, que se había efectuado en la sede de la Asociación Guitarrística 
Argentina -el salón La Argentina- cuando contaba catorce años de edad. También había 
participado en 1942, cuando era todavía alumna del Conservatorio Nacional, en un concierto 
en homenaje a Casals promovido por la Agrupación de Violoncelistas de la Argentina, y en 
el que, con José Bragato, fueron intérpretes de "Noél" para dos violoncelos, de D'Aquin. En 
el mismo concierto y con su hermana Margarita en el piano, hicieron escuchar la Sonata en 
Sol Mayor de Jean Baptiste Breval. A los doce años de edad, había formado parte de la 
Orquesta Infantil "Bilz", de Radio "El Mundo". 

En 1946 y siendo primer violoncelo de la Orquesta Juvenil Argentina, que dirigía 
Luis Gianneo (véase), se hizo acreedor a una bolsa de estudios de Francia, con el aval del 
violoncelista Bernard Michelin, que actuara con frecuencia en Buenos Aires. En el 
Conservatorio de Paris siguió cursos de perfeccionamiento con Paul Bazelaire y estudió 
también con Pierre Fournier, Nadia Boulanger y Robert Cassadesus. Luego, en Prades primero 
y más tarde en Zermatt, tomó clases con Pablo Casals, quien dejó testimonio escrito de la 
opinión que le merecía su alumna, en estos términos: 

"Lajoven violoncelista Aurora Nátola quien ha sido mi discípula, posee un 

extraordinario sentido musical que, junto a su dominio del instrumento, hacen de ella una de 
las violoncelistas más notables de su generación." 


En 1947, realiza una gira de conciertos por España. El 10 de enero, cuando debuta 
enel Ateneo de Madrid, críticos como José Maria Franco, al que Buenos Aires conociera en 
1920 como pianista acompañante del violinista Ferenc Van Vecsey, Gaspar Cassado (véase) 
Regino Sainz de la Maza, el eminente guitarrista bien conocido por el público porteño, y 
Antonio Fernández Cid, entre otros, la colmaron de elogios. El último de los nombrados, 
sintetizó así su opinion: 

"Soprendente su madurez musical, su seguridad y aplomo que hacen pensar en una 
veteranía que en sus pocos años no pueden poseer." 


En Paris, obtiene Nátola el Premio del Conservatorio y otros galardones que le valen 
conciertos con orquesta en la Sorbona y en la sala del antiguo Conservatorio. De regreso a 
Buenos Aires luego de dos años de ausencia, recibe el Premio Estímulo Carlos López 
Buchardo de la Asociación Wagneriana y concursa con éxito por el cargo de suplente de 
solista de la Orquesta Sinfónica del Estado, al cual no tarda en renunciar. El 17 de noviembre 
ofrece un recital en el Salón Dorado del Teatro Colón. En su columna del diario "Crítica", 
Jorge D'Urbano elogia las condiciones de la ejecutante, agregando que también había 
revelado sensibilidad y buen gusto. 
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"No tiene ninguna falla grave y, por el contario, -afirmaba- posee todas las virtudes 
necesarias que hacen decir de un intérprete que tiene 'pasta', material y condiciones para transformarse 
en una artista de magnitud." 


El 8 de mayo de 1950, se presenta en la Asociación Wagneriana como Premio López 
Buchardo, con un recital que se efectúa en el Teatro Astral y en el que se hace escuchar en 
obras de Bach, Marin Marais, Boccherini, Debussy y la Pampeana N2 de Alberto Ginastera, 
que ofrece en calidad de estreno. Ese mismo año, triunfa en una selección que le asegura un 
contrato para actuar en Nueva York. 

En 1951, se cuentan entre sus presentaciones en la ciudad, un recital en el Teatro 
Colón y, el 7 de agosto, en Amigos de la Música y con la dirección de Desiré Defauw, actúa 
como solista de la Balada para violoncelo y orquesta, de Frank Martin, que se ofrece en calidad 
de estreno. En la misma temporada, y dirigida también por Desiré Defauw, ejecuta en el 
Politeama Argentino, la rapsodia Schelomo, de Ernest Bloch, de cuya primera audición en 
el Teatro Colón, en 1954, fue protagonista. 

Radicada definitivamente en Europa, no tarda Aurora Nátola en iniciar una carrera 
internacional que la lleva a las principales capitales de la música, incluyendo los Estados 
Unidos, de los que es frecuentemente huésped, y el Canadá. Solista con las principales 
orquestas de ambos mundos y dirigida por maestros de la categoría de Ansermet, Bóhm, Krips, 
Rosbaud, Maazel, Muti, etc, existe unánime consenso respecto del encumbrado lugar que 
Aurora Nátola ocupa entre los mayores violoncelistas de la actualidad. 

Periódicamente, Aurora Nátola se ha inscripto en la actividad musical de Buenos 
Aires. Esas actuaciones se han hecho más frecuentes en los últimos años, a pesar de sus 
absorbentes compromisos internacionales y ha abarcado tanto recitales como conciertos con 
orquesta. Casada con Alberto Ginastera, quien compuso para ella dos conciertos para 
violoncelo y orquesta, los dió a conocer en Buenos Aires: en 1979, fue solista de la primera 
audición en el país del Concierto N*1, con la Orquesta Filarmónica de Hamburgo, dirigida 
por Aldo Ceccato, y en 1981, del Concierto N*2 (estreno mundial), con la Filarmónica de 
Buenos Aires dirigida por Stanislav Wislocki. Su más reciente actuación en Buenos Aires, 


data de 1991. 


LA ORQUESTA SINFONICA JUVENIL 
DE RADIO EL MUNDO 


En 1945, al cumplirse el décimo aniversario de su inauguración, Radio El Mundo, 
a cuya Orquesta Sinfónica ya nos hemos referido (ver 1935), encomendó al compositor y 
director de orquesta argentino Luis Gianneo la formación de una orquesta de jóvenes, que 
sería sostenida por la emisora. 

La Orquesta Sinfónica Juvenil Argentina de Radio El Mundo, con la dirección del 
mencionado maestro, presentó en su primera temporada veinticuatro conciertos, doce de 
ellos en audiciones radiales e igual número de audiciones públicas, estas últimas en el Teatro 
Opera, en la que realizó su primera audición el 8 de julio con obras de Saint-Saéns, Respighi, 
Haydn, Ugarte, Beethoven y Alberto Williams. 

En 1946, se aumentó a sesenta la dotación de la orquesta, que prosiguió regularmente 
su actuación. 
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ORQUESTA SINFONICA DE RADIO BELGRANO 


Una de las más antiguas radiodifusoras de la ciudad, también prestó su apoyo a la 
difusión de la música sinfónica, aunque la orquesta que constituyó a ese efecto, no tuvo 
dilatada permanencia. 

En 1945, Juan José Castro dirigió cuatro conciertos con esta orquesta. 


NUEVAS VOCES ARGENTINAS EN EL COLON 


El arte lírico recibió en 1945 el valioso aporte de nuevas voces nacionales. 
Debutaron, en efecto, cuatro cantantes argentinos que descollaron en nuestra principal 
escena lírica y, en el caso de tres de ellos, en el exterior. Estos son los nombres: Helena Arizmendi, 


Sofía Bandin y Nilda Hoffmann (sopranos) y Carlos Guichandut, barítono. 
ORQUESTA ARGENTINA DE CAMARA 


En las postrimetrías del año 1945, el violinista Isaac José Weinstein, de destacada 
trayectoria en el medio musical argentino y calificado intérprete de música de cámara (véase 
Cuarteto de la Asociación Wagneriana, 1912), formó con músicos que, como él, eran 
integrantes de la Orquesta Estable del Teatro Colón, el Conjunto Argentino de Cámara, 
llamado luego, con mayor propiedad, Orquesta Argentina de Cámara. La componían unos 
cuarenta ejecutantes, todos ellos, muy experimentados, entre los que se contaban, además de 
Weinstein, Margarita Samek, Bruno Bragato y otros músicos de ese nivel. 

Con el nombre de Orquesta Argentina de Cámara, el nuevo conjunto se presentó 
en la Asociación Wagneriana el 20 de mayo de 1946, con un programa que reunió obras de 
Bach, Elgar, Bridge y Mozart. Weinstein fue solista del Concierto N*%2 en Mi Mayor de Bach, 
y Margarita Samek y Bruno Bragato, intérpretes del Concierto para arpa y flauta en Do Mayor 
K.299 de Mozart. 

La Orquesta Argentina de Cámara actuó en varias oportunidades en los conciertos 
de la Asociación Wagneriana que, finalmente, le otorgó su patrocinio, por lo que tomó 
entonces el nombre de Orquesta de Cámara de la Asociación Wagneriana. 


ESTRENOS EN LOS CONCIERTOS 


Tres obras de compositores nacionales fueron estrenadas en la temporada de 
conciertos de 1945: la Obertura Criolla, de Ernesto Drangosch; Tres Pinturas de Paul Klee, de 
Roberto Garcia Morillo, y Salmo 150, de Alberto Ginastera. 


ORQUESTA SINFONICA DE LA POLICIA FEDERAL 


La primitiva Banda de la Policia fue creada en la última cuarta parte del siglo pasado. 
Antes se habían registrado varias iniciativas al respecto, pero se trataba de meras reuniones 
de grupos pertenecientes a la Policia y entusiastas por la música, que no habían logrado 
concretarse en un organismo formalmaente constituído. 

Se sabe que en 1882, el famoso director de bandas militares, el Comandante 
Francisco Faramiñan, asumió la dirección de la Banda policial. Durante varias décadas, esa 
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banda desarrolló la actividad propia de los organismos de su tipo, hasta que en 1945, siendo 
director de la misma Joaquin Clemente, la agrupación se transformó en Banda Sinfónica de la 
Policia Federal. El 31 de marzo de ese año, la Banda de la Policia Federal había dado un 
concierto -el primero- en el Teatro Colón, con la dirección de su titular, que el 5 de diciembre 
de 1949 volvió a presentarla en la misma sala, ahora como Banda Sinfónica. De ahí que 
tomemos el año 1945 -año de la transformación del organismo en Banda Sinfónica- como el 
antecedente más cercano de la actual Orquesta Sinfónica de la Policia Federal. 

En 1950, Alfonso Stagno se hizo cargo de la dirección de la Banda Sinfónica, 
permaneciendo al frente de la misma hasta su deceso, en 1983. Infatigable trabajador de la 
música y espíritu renovador, Stagno se fijó metas que alcanzó en 1970 cuando logró 
transformar la Banda Sinfónica, completando las secciones de cuerdas, en una Orquesta 
Sinfónica que se presentó al año siguiente en el Teatro Coliseo. 

Desde entonces y tras diversas modificaciones tendientes a perfeccionar el ajuste y 
el balance sonoro del organismo y hacer desaparecer las últimas trazas de la antigua Banda, 
la Orquesta Sinfónica de la Policía Federal ha desarrollado una plausible actividad que, 
además de los conciertos regulares de cada mes y presentaciones no sujetas a un plan 
preestablecido sino sujetas a circunstancias, comprende también un ciclo de conciertos 
didácticos que realiza en colaboración con la Municipalidad de la Ciudad de Buenos Aires 
y que se realiza, frecuentemente, en establecimientos de enseñanza. 

Mario Majnaric es en la actualidad el director titular de la Orquesta y Alfredo 
Amilcar Damiano el sub-director. La Orquesta tiene, periódicamente, directores huéspedes. 


PAULINA OSSONA 


Egresada del Conservatorio Nacional como profesora superior de danzas, la bailarina 
y coreógrafa argentina Paulina Ossona, de sostenida actuación en el campo de la música 
moderna, de la cual constituye una de sus más calificadas representantes en nuestro-medio, 
presentó en 1945 su primer recital como solista y coreógrafa de sus propios bailes, de distintos 
estilos pero de inequívoca tendencia expresionista. Previamente,Ossona, había recibido los 
consejosde Margarita Wallmann, merced a cuya influencia comenzó a bailar la música menos 
frecuentada por la danza. 

Luego, Paulina Ossona trabaja con Miriam Wislow y recibe lecciones Harald 
Kreutzberg (véase), siendo seleccionada en 1948 por Clotilde y Alejandro Sakharoff para 
integrar su ballet de cámara. 

Después de estas experiencias en técnicas y principios estéticos que completan y 
consolidan su actitud frente a la danza moderna, forma en 1950 su Grupo de Danza, con el que 
debuta en Bolivia, presentándose en 1951 en Buenos Aires. Este fue el segundo Grupo de 
Danza Moderna creado en el país. El primero, había sido organizado por Cecilia Ingenieros, 
en 1947. 

Profesora de la Escuela Nacional de Danzas para la cátedra de Danza Moderna al 
curso de posgrado, Paulina Ossona presenta el 28 de agosto de 1954 un recital de danza 
moderna en el Teatro Colón. Era la primera vez que una bailarina argentina independiente, 
especializada en danza moderna, se presentaba en esa sala. El amplio programa, concebido 
sobre la base de coreografías propias, comprendía trabajos sobre músicas de Garcia Morillo, 
Mindlin, Debussy, Ravel, Mompou, Lecler y Tirso de Olazábal, entre otros, y un ballet sin 
música: Conflicto. 
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Este recital de Ossona, abrió las puertas del Colón a otras artistas nacionales 
enroladas en la danza moderna. El mismo año, actuó en esa sala la bailarina y coreógrafa 
Maria Fux, y en años posteriores lo hicieron Renate Schottelius e Iris Scaccheri. 

En 1955. Ossona forma un nuevo elenco al que denominó Conjunto Nueva Danza, 
conel que actuó hasta 1979. En 1982, disuelve ese conjunto y se pone al frente del Grupo Juvenil 
de Trabajo Coreográfico llamado después Grupo de Trabajo Coreográfico, que actuó hasta 1984. 

Paulina Ossona es autora de varios libros sobre su especialidad, entre ellos, "La 
eduación por la danza” (Ed. Paidos, Buenos Aire1976) y "Danza Moderna, la conquista 
técnica" (Ed. Hachette, Buenos Aires 1981). 


NUEVO BALLET ARGENTINO 


Harrild, el compositor argentino Roberto Garcia Morillo, ingresó al repertorio de;l 
Cuerpo de Baile del Teatro Colón el 17 de agosto, con coreografía de Luis Le Bercher y la 
dirección musical de Albert Wolff. 


1946 


ORQUESTA SINFONICA MUNICIPAL 


(Hoy Filarmónica de Buenos Aires) 


Data del 21 de diciembre de 1946 el Decreto Municipal 8601 que disponía la 
creación de la Orquesta Sinfónica Municipal, llamada hoy Orquesta Filarmónica de Buenos 
Aires. Entre los conjuntos sinfónicos del país sólo dos tienen mayor antigúedad que esta 
Orquesta: las sinfónicas de Córdoba y Paraná, excluída, desde luego, la Orquesta Estable del 
Teatro Colón. 

El Decreto de referencia expresaba "que la creación de un organismo artístico de la 
naturaleza del que se ha proyectado comportará una importante contribución a la labor 
propia del Teatro(Municipal) y será asimismo valioso elemento para la tarea de difusión 
cultural que realiza esta Intendencia". 

Hemos visto en un capítulo anterior que en 1919 la Asociación Wagneriana de 
Buenos Aires (ver 1912) había propiciado ante las autoridades municipales un proyecto de 
creación de una orquesta sinfónica de la ciudad, el que fue tratado en los más altos niveles del 
gobierno comunal y que llegó a merecer en 1922 la aprobación, en general, del Concejo 
Deliberante. Sin embargo, y a pesar de haber recurrido la Wagneriana una y otra vez a las 
autoridades reclamando por la sanción definitiva del proyecto, éste nunca se concretó a través 
de una Ordenanza. 

A veintisiete años de la elevación de dicha iniciativa a consideración del Intendente 
Joaquin Llambias, surge nuevamente la idea, esta vez en la Dirección General del Teatro 
Municipal (ex-Teatro Nuevo), al que luego la orquesta fue afectada. 

El proyecto elevado a la Intendencia por el señor Horacio Rabuffetti, por entonces 
director general del mencionado teatro, proponía ahora la organización de un conjunto de 
formación pedagógica, es decir, una suerte de vivero de nuevos instrumentistas para las 
orquestas profesionales del país. Por cierto que el proyecto original se vió prontamente 
desvirtuado en los hechos, como se verá en seguida. Curiosamente, las pruebas de admisión 
de aspirantes a integrar el proyectado conjunto habían finalizado antes de que fuera dictado 
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el Decreto al que nos referíamos al comienzo e incluso luego de que los instrumentistas 
seleccionados hubieron realizado su primer ensayo de conjunto. El musicógrafo Juan Pedro 
Franze, que formó parte de la Comisión constituida para tomar las pruebas de admisión, ubica 
la fecha de ese ensayo a mediados de diciembre de 1946 ("... sereunió la orquesta por primera 
vez en forma plenaria en la gran sala de transmisión de Radio Municipal para ejecutar, con 
la conducción de Lamberto Baldi, el Minué de la Sinfonía en Mi Bemol Mayor N*39 de 
Mozart"). También recuerda, en una nota sobre un aniversario de la Orquesta, que la 
Sinfónica Municipal fue la primera orquesta oficial de Buenos Aires en la que obtuvieron 
cargos instrumentistas mujeres. La excepción la constituían las dos arpas solistas de la 
Orquesta Estable del Teatro Colón. 

Un cambio de funcionarios en la Municipalidad de la ciudad determinó el hecho de 
que se cambiara los propósitos pedagógicos que habían inspirado la creación de la orquesta 
a la que, sin mas, se la trasladó a la ciudad de Mar del Plata para participar en la temporada 
estival que se realizaba en el Teatro Auditorium de esa ciudad. Ello ocurría en el mes de enero 
de 1947. Recordamos que el primer ensayo de la nueva orquesta se había realizado a mediados 
de diciembre de 1946. Es decir que el conjunto no había alcanzado todavía un mínimo de 
cohesión técnica y un nivel apreciable de entendimiento colectivo que le permitiera 
emprender la actividad profesional que le fue sorpresivamente encomendada. La dirección 
estable de la Orquesta Municipal, que había sido ofrecida a Clemens Krauss, recayó 
finalmente en los maestros Lamberto Baldi y Jaime Pahissa quienes dirigieron los conciertos 
de Mar del Plata. El programa de presentación, dirigido por el primero, fue el siguiente: Las 
Estaciones, de Vivaldi (solista: Luis A. Caracciolo, "concertino" de la orquesta); Passacaglia, 
de Bach-Respighi; Danzas de Galantha, de Kodaly; Yaraví, de Forte-Baldi y Danzasde La vida 
breve, de De Falla. 

Después de esta presentación, por todo concepto prematura, la Orquesta se presentó 
en su sede, el Teatro Nuevo de esta ciudad, el 21 de mayo de 1947, en condiciones de 
afiatamiento algo más aceptables. El director fue también en esta ocasión el eficiente 
Lamberto Baldi. El programa respectivo reunió las siguientes obras: Canzona, de Gabrielli; 
Seis Danzas Alemanas, de Mozart; Obertura de "Preciosa", de Weber; Huella y Gato, de 
Aguirre-Ansermet, y Danzas de "Salomé", de Strauss. 

En este punto comienza la verdadera historia de la Orquesta Sinfónica Minucipal, 
organismo que había venido a suplir una carencia, tan lamentable de nuestro medio musical, 
cual era el de no poseer una orquesta sinfónica estable. La Sinfónica Municipal contaba con 
excelentes y entusiastas jóvenes instrumentistas, prueba evidente de la seriedad y el rigor con 
que se había encarado el proceso de selección. No obstante ello, su trayectoria ha conocido 
no pocos períodos de depresión que crearon verdadera incertidumbre acerca de su destino. 
También tuvo períodos de llamativa eficiencia que justificaron ampliamente el privilegio de 
haber actuado bajo la dirección de eminentes baturas nacionales e internacionales. 

En 1948, por imperio del Decreto 2243 del 18 de febrero, y atento a las razones 
aducidas por la Dirección del Teatro y la Radiodifusora Municipales, la Orquesta Sinfónica 
Municipal pasa a denominarse Orquesta Sinfónica de la Ciudad de Buenos Aires y, en 1950, 
se la traslada a un nuevo e ilustre hogar: el Teatro Colón. No será aquel el último cambio de 
nombre del joven conjunto. En efecto, por Decreto 4191 del 4 de setiembre de 1958 y con 
el fin de "dotar a los organismos comunales de la estructura que mejor se adapte al 
funcionamiento real de cada uno de ellos, se estima oportuno modificar el nombre de la 
Orquesta Sinfónica de la Ciudad de Buenos Aires", que se denominará en adelante y hasta 


256 


hoy, Orquesta Filarmónica de Buenos Aires. Tres años después, la Orquesta será reconocida 
como un cuerpo estable del Teatro Colón. El período que arranca desde entonces, será el mas 
duro y fecundo de esta orquesta, cuya administración se beneficia con la política artística 
general del Teatro, en el cual, las series anuales de conciertos sinfónicos y sinfónico-corales, 
tiene a su cargo la parte musical de los espectáculos de ballet. Menos frecuentes son sus 
intervenciones en los espectáculos líricos. Pero es en el ámbito de su función especifica -el 
concierto- donde se la aprecia en su más alto nivel. Su actividad, en la que frecuenta un 
repertorio que no conoce limitaciones estéticas, es actualmente la más ordenada y calificada 
del país. Una reciente disposición de la autoridad municipal, la desvincula del Teatro Colón 
y la designa Orquesta del Auditorio de la Ciudad de Buenos Aires, que la misma autoridad 
comuna proyecta construir. 


ASOCIACION AMIGOS DE LA MUSICA 


La fundación de la Asociación Amigos de la Música fue obra de un grupo de 
aficionados que se reunían periodicamente para hacer música de cámara, especialmente obras 
de compositores de la escuela vienesa. Después de todo, Amigos de la Música debía ser, como 
se había pensado, la réplica argentina de la Musikfreunde Gesellschaft, de Viena. Nofaltaban 
entre los asistentes a esas veladas musicales privadas, los que poseían una buena formación 
académica, eincluso experiencia en la ejecución instrumental. Constituída la Asociación en 
1946, su Comisión Directiva fue presidida por la señora Leonor Hirsch de von Buch 
(entonces, de Caraballo), y contó con tres secretarías para las cuales fueron designados los 
señores César Brero, un compositor italiano que residía porentoncesen Buenos Aires; Martin 
Eisler, arquitecto y regisseur, que luego fue activo secretario general de la entidad y Ernesto 
Lechner. 

Amigos de la Música inició sus actividades públicas con un ciclo de audiciones que 
se realizó en el Teatro Odeón y que contó con el concurso de una Orquesta de Cámara, 
recientemente creada, que dirigía el violinista yugoslavo, más tarde ciudadano argentino, 
Ljerkó Spiller. El programa del concierto inaugural, que se efectuó el 25 de agosto de 1947, 
fue el siguiente: Suite de la ópera "King Arthur", de Purcell-Herbage; Concierto en La Mayor 
para viola da gamba y orquesta de cuerdas, de Johann Pfeiffer (solista: Eva Heinitz), en 
primera audición; Concierto en Fa menor para piano y orquesta, de Juan Sebastián Bach 
(solista: Antonio De Raco); ConciertoenRe Menorop. 13N92 para piano y orquesta de Juan 
Christian Bach (solista: De Raco), en primera audición; Preludio y Fuga, de Luis Gianneo, 
en calidad de estreno, y Cinco Piezas para cuerdas, de Paul Hindemith, también con carácter 
de estreno. Este primer concierto anticipaba la que sería una constante en la política artística 
de la nueva sociedad musical cuyo nombre ha quedado asociado al estreno o primera audición 
en nuestra ciudad de un impresionante cantidad de obras camarísticas y sinfónicas de todos 
los tiempos y escuelas, cuya enumeración requería un capítulo especial. 

Mucho es, por lo tanto, lo que el oyente de Buenos Aires tiene que agradecer a la 
Asociación Amigos de la Música. 

El programa del primer ciclo de conciertos, incluía un importante Programa Bach. 
La actividad de ese año se completó con dos audiciones de música instrumental, siempre a 
cargo del conjunto de Ljerkó Spiller, que se realizaron en los jardines del Circulo Italiano, en 
la calle Libertad. La temporada siguiente, consistió en seis conciertos y dos funciones de ópera 
de cámara, en las cuales fueron representadas por primera vez en Buenos Aires "Le pauvre 


257 


matelot", de Milhaud, y "Angélique" de Jacques Ibert, dirigidas por este compositor francés, 
que aquel año nos visitara. 

La temporada del año 1949 registró una importante novedad. La Orquesta de 
Cámara Ljerkó Spiller, se había convertido en Orquesta de Cámara de la Asociación Amigos 
de la Música, dirigida tanto por su fundador como por directores huéspedes. Hermann 
Scherchen fue el primer director invitado de la Orquesta de Amigos de la Música (2 de agosto 
de 1949). A partir de ahí, la lista de artistas que actuaron en la Asociación se enriquece con 
nombres famosos, directores de orquesta, pianistas, violinistas, conjuntos instrumentales de 
todas las formaciones, cantantes, sin olvidar los grupos corales entre ellos, el de la propia 
Asociación, preparado por Guillermo Grátzer. 

Numerosas han sido las obras de compositores argentinos premiadas por Amigos de 
la Música y los encargos que la Asociación hizo a compositores nacionales, entre los que se 
contaron, Alberto Ginastera, José Maria Castro, Luis Gianneo, Juan Carlos Paz, Julián 
Bautista, Roberto Garcia Morillo, Roberto Caamaño, Juan José Castro, Astor Piazzola y 
Gerardo Gandini. Muy extensa es también la lista de intérpretes argentinos que actuaron en 
los conciertos de esta recordada Asociación. 

Muchos acontecimientos artísticos ha organizado Amigos de la Música. El primero 
de todos ellos ha sido, probablemente, el primer Festival Bach (1950) que dedicó la primera 
de las tres audiciones a El Arte de la Fuga, según la realización orquestal de Guillermo Grátzer, 
y con la dirección de Ljerkó Spiller. Las restantes sesiones del Festival fueron dedicadas a la 
Música Eclesiástica y a la Música Profana; memorables fueron también los conciertos de 
Adolf Busch (1951), los de Hindemith en 1954, sobre todo por la gran cantidad de obras del 
compositor alemán que pudieron escucharse bajo su dirección; los del eminente Hans 
Rosbaud, en 1952; los de Giúnther Ramin en 1953 y 1955 y los de Karl Richter (varios años) 
como organista y director de las Pasiones bachiamas; los estrenos de grandes obras 
contemporáneas como la Suite Lirica, de Alban Berg, (1949) con la dirección de Erich 
Kleiber; los de Canti di Prigionia y Coros de Michelangelo Buonarotti, de Luigi Dallapiccola 
y el estreno de La Pasión segun San Lucas, de Krysztof Penderecki. Pero estas menciones sólo 
pueden dar al lector una pequeña y parcializada imagen de lo realizado en la trayectoria de 
esta entidad, jalonada de hechos artísticos memorables. 

Amigos de la Música concentró también su actividad en planes de orientación de 
jóvenes instrumentistas hacia la música de cámara, con la autorizada dirección del violinista 
argentino Alberto Lysy, de probada capacidad en empresas de esta naturaleza. 

La acción de Amigos de la Música en ese sentido, le ha permitido proyectarse hacia 
el interior del país. 


ATENEO ARTISTICO ARGENTINO 


También esta entidad que actualizó un nombre importante del pasado musical 
argentino, se incorporó al quehacer artístico y cultural argentino con la finalidad esencial de 
"auspiciar toda manifestación de arte, presentando a cultores ya consagrados porsu actuación 
y también a calificados valores que se inician" 

El Ateneo Artístico Argentino inició sus actividades el 26 de julio con un concierto 
vocal e instrumental a cargo de los cantantes de cámara Juan Carlos Pini y Romelina Barbosa 
de Casares, secundados por la arpista Isabel Cantón de Cornejo y la pianista Berta Bares de 
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Tribe.El Ateneo Artístico Argentino realizó durante algunos años una meritoria labor de 
difusión. 


COLLEGIUM MUSICUM DE BUENOS AIRES 


La creación del Collegium Musicum de Buenos Aires data del año 1946. 

El compositor Guillermo Grátzer, que fue su principal inspirador y que contó con la 
colaboración de los musicólogos Ernesto Epstein y Erwin Leuchter, tomó seguramente como 
modelo a los antiguos núcleos de músicos y aficionados que se reunían privadamente para 
hacer música. Los Collegium Musicum florecieron en Europa a fines del Setecientos. En 
Inglaterra, eran conocidoscomo "Consorts", vocablo que alude a compañerismo oasociación. 
Los Collegium Musicum o "Collegia Musica", tuvieron amplia difusión, sobre todo en 
Alemania. Juan Sebastián Bach y Georg F. Telemann, dirigieron circulos de este tipo. 

Los propósitos del Collegium Musicum de Buenos Aires están condensados en esta 
declaración: 

"Hacer música por la música misma, sin compromisos materiales, para ir 
destruyendo poco a poco la barrera que separa al artista del oyente, hasta logar que este asuma 
un papel activo frente a la música". 


Es clara la finalidad formativa perseguida por la nueva agrupación. Qué medios 
utiliza el Collegium Musicum de Buenos Aires al servicio de este concepto de la educación 
musical? Pues, la música misma, a través de la audición directa, los conciertos didácticos y 
cursos especiales de apreciación musical; el canto coral, eminentemente participativo; la 
historia de la música, la critica del arte, etc, es decir, enseña a gozar de la música a través del 
conocimiento y la participación. Desde luego, el material humano con el cual trabaja el 
Collegium Musicum es la niñez y la adolescencia. El "Collegium Musicum de los Niños" 
cuenta actualmente con más de mil niños. 

Además de esta actividad docente, el Collegium Musicum interviene en la vida 
musical con periódicos conciertos públicos, si bien la misma ha ido declinando en el 
transcurso del tiempo. La entidad formó sus propios coros (Coro Mixto y Coro de Cámara), 
que han intervenido en importantes conciertos bajo la dirección de Guillermo Grátzer, y 
contó también con una orquesta, que el 10 de agosto de 1948, en el Teatro Odeón y con la 
dirección de Juan José Castro, hizo escuchar en primera audición "El Arte de la Fuga", de Juan 
Sebastián Bach. De este mismo autor estrenó el Collegium Musicum "La Ofrenda Musical" 
y el "Oratorio de la Muerte", de H. Diestler. 

El Collegium Musicum inició sus actividades públicas en el mesde mayo de 1946 con 
un recital de órgano a cargo de Héctor Zeoli, que se realizó en la Basílica de la Merced. Ese 
mismo año, este excelente organista protagonizó un ciclo organizado también por el 
Collegium Musicum, que fue denominado "El organo antes de Bach y después de Bach". 
Además, la nueva entidad ofreció también un Festival de Música Antigua y un concierto de 
música de cámara. En su segundo año, ofreció un recital de música sacra y profana y un 
programa sobre la música vocal e instrumental del Renacimiento y el Barroco, así como 
también un Curso elemental dedicado a aficionados deseosos de iniciarse en el conocimiento 
y la comprensión de la música, que estuvo a cargo del profesor Ernesto Epstein; programas 
estos cuyo carácter didáctico guardaba nítida y coherente relación con la declaración de 
propósitos de la entidad. 
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Los Microconciertos, que con entrada libre y gratuita, se realizaron durante varios 
años en la zona céntrica de la ciudad, y los Festivales al Aire Libre, que se efectuaban en parques 
y jardines de antiguas residencias con intervención de solistas y grupos coralese instrumentistas 
fueron inicitaivas del Collegium Musicum de Buenos Aires, que auspició también ciclos de 
Conciertos para Niños. 


PABLO DE SOROZABAL 


Compositor vasco, cuyas zarzuelas adquirieron difusión, estuvo en 1946 en Buenos 
Aires para dirigir en el Teatro Avenida una temporada dedicada a ese género. El mismo año, 
dirigió en el Teatro Colón un concierto sinfónico en cuyo programa incluyó su obra 
Variaciones sobre un canto vasco. 

En 1947, en la misma sala, dirigió un concierto en homenaje a Manuel De Falla. 


EUGENE ORMANDY 


En casi sesenta años de carrera, Eugene Ormandy ha desarrollado una actividad cuya 
trascendencia lo ubica entre los más grandes animadores de la vida sinfónica contemporánea. 

En 1946, cuando actuó por primera vez en Buenos Aires, era ya titular de la Orquesta 
de Filadelfia a la que estuvo unido, en esa condición, desde 1938 a 1979, aunque antes había 
compartido la dirección de ese famoso conjunto con Leopoldo Stokowski. 

El 4 de setiembre, el admirable director húngaro dirigió el primero de los cuatro 
conciertos previstos, que se realizaron en el Gran Rex y en los que Ormandy tuvo a sus ordenes 
a la Orquesta de la Asociación Sinfónica. Este fue el programa de presentación: Obertura de 
Euryanthe, de Weber; Sinfonia en Sol Menor K.550, de Mozart; Till Eulenspiegel, de Richard 
Strauss, y Quinta Sinfonía, de Tchaikowsky. 

Veinte años más tarde, Eugene Ormandy volvería a Buenos Aires con la Orquesta 
de Filadelfia, para actuar en el Teatro Colón. (véase 1966). 


EL PIANISTA WILLIAM KAPELL 


Fue William Kapell, que actuó en Buenos Aires en tres temporadas: 1946, 1948 y 
1951, y que desapareció en forma prematura, seguramente el más calificado exponente de una 
escuela pianística de los Estados Unidos que ha producido en serie muchos prodigios del 
teclado, brillantes, infalibles instrumentistas, no siempre interesantes sin embargo. Antes de 
la llegada de este pianista a Buenos Aires, Alejandro Brailowsky lo había advertido: "Kapell 
es un músico que posee las fenomenales dotes de la técnica. Si puede iniciarse con un 
concierto orquestal, su éxito será enorme". No se equivocaba el veterano pianista en este 
juicio sobre su colega de apenas veinticuatro años, un alumno de Olga Samaroff-Stokowski. 

William Kapell debutó en Buenos Aires con el Concierto N*3 de Prokoffiev, en un 
concierto de la Asociación Wagneriana, con la dirección de Albert Wolff. 

El 2 de setiembre inició el pianista norteamericano una serie de seis recitales en el 
Teatro Colón, en los cuales demostró que, a diferencia de muchos de sus colegas 
norteamericanos de la misma generación, además de ser un pianista deslumbrante, por 
momentos poseído por un irrefrenable, juvenil impulso, tenía cosas que decir como 
intérprete, aunque en ese aspecto no hubiera alcanzado todavía la plena madurez que, 
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normalmente, aún debía tardar en llegar. Pero, si bien en las obras que proponían mayores 
exigencias puramente pianísticas se encontraba especialmente cómodo, era por demás 
evidente que poseía una despierta sensibilidad artística, un temperamento dúctil y una 
ejemplar seriedad musical. 

El programa inicial de este ciclo de recitales, estaba formado como sigue: Tres 
Sonatas de Scarlatti; Sonata en Mi Menor op.58 de Chopin; Sonata N%7 (primera audición), 
de Prokoffiev, y tres composiciones de Liszt: Vals Oubliée, Soneto del Petrarca 104 y 
Mephisto Watlz. 


HECTOR ZEOLI 


Oriundo de la ciudad de Rosario, fueron su maestros Frank Múlemkap, organo, y 
Richard Engelbrecht, armonia, prosiguiendo sus estudios en Buenos Aires con Hermes Forti 
(1), Juan Francisco Giacobbe y Guillermo Graetzer. Héctor Zeoli desmpeñó sus primeros 
cargos de organista en su ciudad natal, como titular del instrumento en la Iglesia de la 
Congregación Redentorista, y luego en la Catedral de Rosario. Ya en Buenos Aires, no tardó 
en acreditar las dotes musicales e instrumentales que lo hicieron organista de la Iglesia de 
Nuestra Señora del Perpetuo Socorro y luego de la Catedral Metropolitana. 

Entre las presentaciones más importantes que realizó en los tramos iniciales de su 
carrera en esta ciudad, se cuenta el recital que, inaugurando las actividades del Collegium 
Musicum de Buenos Aires, ofreció en la Basílica de Nuestra Señora de la Merced, con el título 
de "El órgano antes de Bach y después de Bach". 

En 1947, en la Iglesia del Salvador, entre el 1? y el 5 de junio, presenta en cuatro 
audiciones un ciclo demostrativo de las formas musicales del órgano,incluyendo en los 
programas los seis primeros contrapuntos de El Arte de la Fuga, de Bach, parte de la 
adaptación que realizara del total de los mismos. "Buenos Aires Musical", comentó: 

"Héctor Zeoli es, sin duda, un organista de primer orden que se impone por su 


mecanismo preciso, caracterizándose su labor de intérprete, por la comprensión y respetuosa fidelidad 
a los estilos y a las formas musicales que aborda." 


Ese mismo año, Héctor Zeoli, luego de haber ejecutado en la Basílica de la Merced 
el Orgelbuchlein y otras obras de Bach, viaja a los Estados Unidos con una beca de la 
Comisión Nacional de Cultura. 

Siguió allí cursos de órgano y, además, de dirección coral y orquestal en la 
Universidad de Columbia y en la Juilliard School of Music de Nueva York. En ese país dió más 
de treinta recitales, a partir de 1949. 

De regreso al país, Zeoli reanudó su actividad de conciertos, ahora en la plena 
madurez de su talento artístico y de su capacidad como instrumentista. 

De esa sotenida actividad, destacamos el recital que ofreció el 6 de octubre de 1954 
en la Basílica de la Merced, con obras de Juan Sebastián Bach, Buxtehude, Sweelinck, 
Messiaen, Franck y Dupré, que mereció al crítico Jorge Aráoz Badí el siguiente comentario: 

"Héctor Zeoli hizo una demostración de honestidad, de penetración, de 
competencia a la que no estamos habituados. Como instrumentista, demostró estar en posesión de 


(1) Hermes Forti, organista italiano, discípulo de Alfredo Casella y Ottorino Respighi, y profesor de 
órgano en el Conservatorio de Parma. Radicado en Buenos Aires, se le escuchó en numerosos recitales. 
Desempeñó funciones musicales en el Teatro Colón. 
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medios de cuya perfección hablaron con claridad sus versiones, en las que se notaba una especial 
preocupación por la rítmica, la intensidad y la precisión..." 


Y, más adelante, agregaba Aráoz Badí: 
"El concepto medular de cada obra, permitió que su trascendencia fuera 
especialmente inteligible...Alta demostración de eficacia artística.” 


El 14 de setiembre de 1959, Héctor Zeoli actuó en el Teatro Colón con la Orquesta 
Sinfónica Nacional dirigida por Pedro Calderón, como solista del Concierto N*1 en Sol, para 
organo y orquesta, de Hándel. 

En 1962, participó, especialmente invitado, en la Convención Internacional de 
Organistas (Los Angeles, U.S.A.)y tuvo a su cargo el concierto de apertura. 

Héctor Zeoli se sigue mostrando como el organista más activo de nuestro medio, y 
divide su tarea concertística con la docencia. Ha tenido importante participación en las 
Jornadas Internacionales de Organo auspiciadas por la Universidad de Buenos Aires. 


CORO DE CONCEPCION (CHILE) 


En 1934, el maestro Arturo Medina creó un conjunto coral masculino de carácter 
vocacional que desarrolló una auspiciosa labor en el repertorio polifónico. Recién en 1936, 
se sumaron a este grupo vocal las voces femeninas que lo convirtieron en un coro mixto de 
ochenta y cinco voces, que adqurió rápido prestigio nacional y latinoamericano. 

El Coro Polifónico de la Sinfónica de Concepción o simplemente el Coro de Concepción, 
se presentó en el Teatro Colón el 10 de setiembre de 1946, con un programa que reunía obras 
de Palestrina, Lasso, Victoria, Vecchi, Monteverdi y Gesualdo, fragmentos del Magnificatde 
Bach y otras obras de Jannequin, Allende, Donato, etc. 

Realmente un excelente coro, afinado, rítmicamente preciso, infalible en los 
ataques,uniforme en las gradaciones sonoras, de óptima calidad sonora y rica musicalidad, 
dirigido en forma sobresaliente por su creador. 

La cálida, bien merecida acogida que recibió por parte de la crítica y el público local, 
motivaron nuevas visitas de la agrupación coral trasandina en 1952, 1958 y 1965. 


"BUENOS AIRES MUSICAL" 


El 24 de marzo de 1946 vió la luz la primera edición de "Buenos Aires Musical", cuya 
vida se prolongó hasta el mes de abril de 1979, un raro caso de longevidad editorial en 
publicaciones argentinas de este tipo. Mantuvo durante casi toda su dilatada existencia una 
periodicidad regular y una difusión de más en más considerable. Vehículo de información de 
la vida musical argentina en el extranjero, pudo merced a ello contar con la colaboración de 
importantes personalidades de la creación y de la crítica musical de todo el mundo. También 
en el orden local, creadores y críticos estuvieron presentes en su páginas, en las que se 
debatieron los grandes problemas de la música en el país, y se documentó tanto en el aspecto 
informativo como en el de la crítica, las características de un movimiento musical que llegó 
a situarse entre los más importantes del mundo. 

"Buenos Aires Musical" fue fundado por Enzo Valenti Ferro, que fue también su 
director. Entre 1967 y 1973 y 1977 y 1982, la dirección del períodico estuvo a cargo de un 
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Concejo de Redacción formado por Jorge Aráoz Badí, Jorge D'Urbano y Ricardo Turró, en 
el primer período, y por el crítico Ricardo Turró, en el segundo. 


ESTRENO EN LOS CONCIERTOS 


En la temporada de conciertos de 1946, se registraron, entre otros, los siguientes 
estrenos: Octava Sinfonía (versión integral) de Alberto Williams; Las Orientales, de Carlos 
Suffern; Dos Estampas, de Pia Sebastiani; Daphnis y Chloe (Suite N%1), de Ravel; Suite N2, 
de Darius Milhaud; Gymnopédies, de Eric Satie-Debussy; y Bachianas Brasileiras N 7, Suites 1 
y 2, poema sinfónico Madona, Choros N 0 y N2 y Sinfonia N2, de Heitor Villa-Lobos; 
Metamorfosis sinfónicas sobre temas de Weber, de Paul Hindemith; Suite de El Teniente Kitej, de 
Sergei Prokoffiev; Concierto para flauta y orquesta, de Albert Wolff; Obertura de Colas Breugnon, 
de Kabalevsky; Sinfonia para cuerdas, de Arthur Honegger; Preludio coreográfico, de Claude 
Delvincourt. Bajo el frondoso castaño, de Jaromir Weinberger; Voces de Gesta de Acario Cotapos. 


OPERA ARGENTINA...EN ITALIANO 


Lo que veinte años atrás no hubiera llamado demasiado la atención, en 1946, pudo 
parecer, y con razón, una despropósito y una extravagancia: que la ópera de una compositora 
argentina fuera cantada en italiano, de acuerdo con el original libreto original. Estefue el caso 
de Pablo y Virginia o, mejor dicho, de Paolo e Virginia, de Maria Isabel Curubeto Godoy, cuyos 
libretistas italianos se basaron en la novela homónima francesa. 

El estrenofue el 2 de agosto, con la dirección de Ferruccio Calusio. Los protagonistas 
fueron la soprano Isabel Marengo y el tenor José Soler. 


CANTANTES LIRICOS 


En la temporada lírica de 1946, debutó en el Colón el tenor italiano Ferruccio Tagliavini, 
de lucida y prolongada actuación en la Scala de Milán y el Metropolitan de Nueva York. 
Tagliavini hizo su presentación en Buenos Aires con el rol de Cavaradossi, y tuvo una segunda 
actuación en el Colón en 1947. 


CIRCULO FEMENINO MUSICAL 
"SANTA CECILIA" 


Pocos meses antes de iniciarsus actividades públicas, enel año 1946, fue fundada esta 
benemérita institución que desarrolló durante largo tiempo una plausible tarea de divulgación 
musical, organizando un importante número de excelentes conciertos. 

La presentación, se realizó en los salones del Consejo Británico. Este primer acto 
artístico del Circulo Femenino Santa Cecilia, fue un concierto vocal e instrumental en cuyo 
transcurso se escuchó el Concierto en Mi Mayor op.12 de Ernesto Drangosch, en transcripción 
para dos pianos. El instrumento solista estuvo a cargo de Delia Drangosch de Gandolfo, hija 
del recordado compositor, pianista y director de orquesta. En el segundo piano, actuó Roberto 
Locatelli. 
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SEMINARIO DE JOVENES MUSICOS ARGENTINOS 


Una entidad cuya corta vida fue de lamentar dado la altura de objetivos que 
perseguía. Constituída porjóvenes y ya destacados compositores e instrumentistas dispuestos 
a difundir la música de su tiempo. Entre los miembros fundadores de este Seminario se 
contaban Celia Gianneo (pianista) Rodolfo Arizaga (pianista y compositor) Roberto 
Caamaño (pianista y compositor), Pedro Sáenz (pianista y compositor), Pia Sebastiani 
(pianista y compositora), Jorge Fontenla (pianista, luego también compositor), Luis A. 
Caracciolo (violinista), Gerardo Levy (flautista), Julián Olewsky (violinista), Mariano 
Frogioni (clarinetista), Alfredo Perona (oboista), Aurora Nátola (violoncelista) y Zulema 
Tramacera (violinista). La nueva entidad dió su primer concierto el 31 de mayo de 1946 en 
los salones del Consejo Británico, presentando un programa en el que figuraron obras de 
Boccherini, Hindemith, Luis Gianneo y Prokoffiev. 


RENATE SCHOTTELIUS 


Llegada de Alemania, como Dore Hoyer, Harald Kreutzberg, Otto Werberg y otros 
notables bailarines y coreéografos de ese mismo origen, Renate Schottelius, surgida en la 
Opera Municipal de Berlin, hoy Deutsche Oper Berlin, ha sido uno de los más inteligentes 
y eficaces propulsores de la danza moderna en la Argentina. Radicada en Buenos Aires, se 
presentó en varios recitales, a partir de 1946, traslo cual actuó en Estados Unidos, estudiando 
en ese país con José Limon, Hanya Holm, Martha Graham, Doris Humphrey y Louis Horst. 
Luego, emprendió varias giras Latinoamericanas, reanudando sus presentaciones en Buenos 
Aires, donde realizó la coreografia de "Renard", de Stravinsky. 

Formó aquí su Conjunto de Danza Contemporánea, con el cual se presentó en el 
Teatro Colón el 6 de octubre de 1956, refirmando sus méritos como bailarina y coreógrafa. 
El programa de esa presentación fue el siguiente: Preludio y Fuga (Bach), Dos Sueñosen Paseo 
(Ragtime, de Stravinsky). Mensaje (Scherzo, de Mindlin) y Estamossolos (Mindlin). En esta 
oportunidad colaboró con Renate Schotelius y su Conjunto de Danza Contemporánea, una 
formación instrumental dirigida por el compositor Mauricio Kagel, quien años después se 
convertiría en una destacada personalidad de la música de vanguardia. 


1947 
CONJUNTO DE CAMARA LJERKÓ SPILLER 


Nacido en Yugoslavia y residente en la Argentina, cuya ciudadanía adoptó, el 
violinista Ljerkó Spiller ha realizado un cuantioso aporte a la vida musical del país. Músico 
cabal, instrumentista de nota, dotado de una notable y probada capacidad pedagógica y una 
fuerte vocación por la docencia, como se ha dicho, Ljerkó Spiller fue marcando hitos en 
nuestra vida musical, con una labor que no ha conocido desmayos y consagrado, en buena 
parte a la formación de jóvenes instrumentistas y de jóvenes orquestas. Como violinista, 
Spiller se desempeñó, como solista o como primer atril de orquesta, con la misma eficacia con 
que supo transmitir sus conocimientos a sus alumnos y hacer de ellos verdaderos músicos 
dueños de una inatacable técnica violinística. Muchas de las iniciativas que han florecido en 
el ámbito musical porteño se han beneficiado con su experiencia, entre ellas, la Asociación 
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Amigos de la Música, una de las principales sociedades musicales de la ciudad, de la que fue 
durante años, diría durante los mejores años, un versado director artístico. 

El 11 de agosto de 1947, Ljerkó Spiller presentó en la Asociación Wagneriana un 
Conjunto de Cámara que llevaba su nombre, luego de una severa selección y un largo período 
de ensayos. Llamó mucho la atención la disciplina, la corrección musical, la excelencia del 
ritmo de la pequeña orquesta, inspirada en los conjuntos de Adolf Busch en los Estados 
Unidos, Alfred Cortot (de cuya orquesta de Cámara parisiense había sido "concertino") y 
Edwin Fischer en Londres, El programa era el siguiente: Concierto opus 8 en Re Mayor, de 
Valentini; Concierto en Re mayor K.412 para violoncelo y orquesta, de Mozart (solista: 
Adolfo Odnoposoff); Concierto Grosso N*10 de Hándel (el mismo solista); Octeto en Mi 
Bemol Mayor opus 20 de Mendelssohn, y Sinfonía op.52 de Albert Roussel. 

Como hemos visto, el Conjunto de Cámara Ljerkó Spiller fue la columna vertebral 
de las dos primeras temporadas de Amigos de la Música y siguió siéndolo cuando a partir de 
1949 se transformó en Orquesta de Cámara de la Asociación Amigos de la Música. Durante 
toda su existencia, que comprendió muchos años, este conjunto dirigido por grandes 
maestros, protagonizó hechos artísticos de gran trascendencia quedando su nombre vinculado 
al estreno de muchas obras fundamentales de la música moderna. Con el auspicio de la 
mencionada Asociación en 1947, el conjunto de Ljerkó Spiller había desarrollado en el 
Teatro Odeón un ciclo de conciertos bajo el título de "Tres siglos de música para orquesta de 
cámara”. 


BANDA SINFONICA DE CIEGOS 


En 1939, los maestros Pascual Grisolia, Osvaldo Greco y Raúl Torrado crearon la 
Escuela de Instrumentos de Viento para Ciegos. Esta Escuela fue el vivero en el cual se 
formaron los instrumentistas que ocho años más tarde integrarían la Banda Sinfónica de Ciegos, 
de la que Pascual Grisolía fue el primer director. 

Desde entonces, la Banda Sinfónica de Ciegos ha desarrollado una sostenida actividad 
pública y radiofónica, labor que llegó a complementarse con conciertos de música de cámara 
en los que actuaban integrantes solistas de aquel organismo o bien artistas invitados. 


CORO DE MADRIGALISTAS 


Este mismo año, el maestro Luis Castellazzi, creó el Coro de Madrigalistas de Buenos 
Aires, que se presentó en la Asociación Wagneriana, con un programa formado con obras de 
Palestrina, Vecchi, Ingegnieri, Monteverdi, Azzaiolo, Lassus, Banchieri, Brero, Castellazzi, 
Gavazzeni, Montani, Pick-Mangiagalli y López Buchardo. 


NOVEDADES EN LOS CONCIERTOS 


Pampeana, para violin y piano y Lamentaciones del profeta Jeremias, de Alberto Ginastera; 
El llanto de las sierras, de Juan José Castro; Sinfonietta para cuerdas; de Guillermo Graetzer; 
Concierto en Fa, de Geroge Gershwin; Concierto de Aranjuez para guitarra y orquesta de Joaquin 
Rodrigo; Sinfonia en tres movimientos, de Igor Stravinsky; Metamorfosis, de Ricardo Strauss; 
Primavera en los Apalaches y Tercera Sinfonia, de Aaron Copland. 
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LIGA DE COMPOSITORES DE LA ARGENTINA 
PRESENCIA DE AARON COPLAND 


En el mes de setiembre de 1947, con motivo del primer concierto público de esta 
agrupación, que acababa de ser creada, escribimos en "Buenos Aires Musical": 
"Su misión, netamente artística, consiste en intensificar las relaciones del público 


con las nuevas expresiones de la música moderna, efectuando conciertos y auspiciando conferencias, 
de modo tal que las corrientes actuales no queden desplazadas de la vida musical argentina”. 


En el mismo orden de ideas que el Grupo Renovación, que se había disuelto pocos 
años antes de que fuera fundada la Liga de Compositores, esta última proponía, además, 
difundir en todo el país y en el extranjero la música argentina por medio de la edición, la 
grabación fonográfica, etc., establecer relaciones'con grupos similares del exterior, y otras 
aspiraciones no menos plausibles. 

Estos própósitos de la Liga de Compositores de la Argentina, que habían fundado 
Julián Bautista, Juan José y José Maria Castro, Jacobo Ficher, Roberto Garcia Morillo, Luis 
Gianneo, Alberto Ginastera, Guillermo Graetzer y Pia Sebastiani, no lograron concretarse 
en una acción sostenida. Muchos fueron los tropiezos que encontró en su camino, apenas este 
se hubo iniciado. Las especiales circunstancias políticas imperantes en aquel momento no 
facilitaban la tarea y sí, en cambio, la obstaculizaban. Otras instituciones musicales sucumbieron 
por la incontenible presión de dichas circunstancias, según se verá. 

Como quedó dicho, el concierto inaugural del ciclo proyectado para el año 1947, se 
efectuó, como dijeramos al principio, en el mes de setiembre de 1947. El programa, que se 
desarrolló en la sede del Instituto Francés de Estudios Superiores, comprendía las siguientes 
obras: Sonata para piano a cuatro manos, de Hindemith (Pia Sebastiani y Roberto Castro), 
Elegía para viola sola, de Stravinsky (Juan W. Granat), Cuatro Preludios para piano, de Pia 
Sebastiani (la autora) y Sonata para piano, de Juan José Castro (Roberto Castro), 
completándose con el Cuarteto de Cuerdas N%2, de Luis Gianneo (Cuarteto Americano, 
formado por Ana Sujovolsky y Francisco Hetay, violines; Hilde Heinitz viola, y Germán 
Weil, violoncelo). 

Los días 24 de octubre, 7 y 14 de noviembre, se realizaron las otras audiciones del 
ciclo, con la asistencia a una de ellas, la del 7 de noviembre, del compositor norteamericano 
Aaron Copland, como invitado de honor y como intérprete, en el piano, de una de sus obras. 

El programa estaba íntegramente dedicado a obras suyas: Dos piezas para cuarteto de 
cuerdas (1923 y 1928), Variaciones (1930), Sonata para violin y piano, y Danzón Cubano, para 
dos pianos. Además de Copland, actuaron el Cuarteto Americano y el pianista Raúl Spivak. 

Aaron Copland volvió en varias ocasiones a Buenos Aires. En 1947, dirigió en el 
Colón cuatro obras suyas: Obertura al Aire Libre, Primavera en los Apalaches, Retrato de Lincoln 
y Tercera Sinfonía, las tres últimas en primera audición. En 1963, con la Filarmónica de Buenos 
Aires, hizo escuchar otras tres obras propias: Quiet City, Variaciones para orquesta y Suite de 
Billy the Kid, y además obras, de Bernstein, Roy Harris y Charles Ives. 

Ese mismo año de 1963, Copland inauguró los cursos del Centro Latinoamericano 
de Altos Estudios Musicales del Instituto Di Tella. 

En los restantes conciertos de la Liga de Compositores se escuharon obras de 
Bautista, Garcia Morillo, Schónberg, Bartók, Stravinsky, Ginastera, Ficher y Grátzer; la 
mayor parte de ellas en calidad de estreno. 


266 


La Liga de compositores, heredó también del Grupo Renovación, aparte muchos 
aspectos del ideario, la representación en la República Argentina de la Sociedad Internacional 
de Música Contemporánea. 


GINETTE NEVEU 


El 25 de agosto, en el Teatro Astral, en un ciclo de audiciones sinfónicas de la 
Asociación Wagneriana, dirigido por Fritz Busch, debutó en Buenos Aires, como solista del 
Concierto en Mi Menorde Mendelssohn, la violinista francesa Ginette Neveu, ventajosamente 
conocida en los centros musicales de Europa. La impresión que produjo la intérprete en esta 
ocasión se repitió al siguiente día, cuando ofreció su primer recital en el Teatro Colón. Dueña 
del control absoluto del instrumento, con un arco de una seguridad infalible y una técnica 
digital sin fallas, una afinación de gran pureza y un enérgico temperamento todavía no 
suficientemente dominado, Ginette Neveu, tanjoven como era, preanunciaba un privilegiado 
futuro que se había vislumbrado cuando se hiciera acreedora del primerpremioen el Concurso 
Internacional Wieniawski, de Varsovia, en el que también competía David Oistraj. 

En su recital en el Teatro Colón, Ginette Neveu desplegó todas sus soberbias 
cualidades esénicas y musicales en obras de Mozart (Concierto en Sol Mayor), Brahms 
(Sonata en La Mayor), Bach (Chacona) y Ravel (Habanera y Tzigane). Como en toda su 
carrera, contó en Buenos Aires con la colaboración de su hermano, el pianista Jean Neveu. 
Ambos perecieron en un accidente aéreo, dos años más tarde. Quedan del arte de esta 
admirable artista, numerosos testimonios discográficos. 


JEANNE D'ARC AU BÚCHER, de HONEGGER 


El 7 de octubre de 1947, se efectuó en el Teatro Colón el estreno argentino de la obra 
de Honegger, Jeanne d'Arc au Búcher. Oratorio? Cantata? Sinfonía escénica?, Misterio?, 
cualquiera de estas clasificaciones podría convenira Jeanne au Búcher. El propio autor se negó 
a encasillarla en un género determinado y prefirió dejar librado el asunto a la especulación 
de los exégetas. Como quiera que sea, es innegable, la música que Honegger ha dedicado al 
poema de Paul Claudel, se ha situado al altísimo nivel del mismo, logrando una obra de 
indudable enjundia. 

Honegger debió viajar a Buenos Aires para dirigirla, pero se lo impidieron razones 
de salud. No pudo haber tenido en esa función reemplazante más eficaz que Erich Kleiber, 
quien sirvió a la obra del músico francés en forma admirable. 

Coro, cuerpo de baile, cantantes, actores, figurantes de escena contribuyeron a la 
espectacular puesta en escena que Margarita Wallmann trazó en el marco escénico de Nicola 
Benois. El Coro del Teatro, dirigido entonces por Rafael Terragnolo, y el coro de niños 
preparado por Juan Emilio Martini, respondieron en excelente forma. Entre los cantantes, 
descollaron Clara Oyuela, como protagonista, y Felipe Romito, como Frére Dominique. 
Mafalda Rinaldi, Nilda Hoffmann, Tota de Igarzábal, Renato Cesari, Humberto Di Toto y 
Jorge Dantón, entre muchosotros, contribuyeron al alto nivel del espectáculo. Con la misma 
eficacia se desempeñaron los recitantes. 
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DEBUTS EN EL COLON 


Tres cantantes se destacaron entre los que actuaron por primera vez en el Teatro 
Colón en su XL Temporada: en primer término, el tenor sueco Set Svanholm, por entonces 
el más valioso intérprete wagneriano posterior a Melchior y a Lorenz. Debutó como Loge, y 
cantó luego el rol de Sigfrido en la edición integral de "El anillo del Nibelungo", que ese año 
dirigiera Erich Kleiber. En el mismo ciclo y en el rol de Brunilda, se presentó la soprano Astrid 
Vamay, artista de Bayreuth que gozaba de gran prestigio en el teatro musical wagneriano.Otra 
debutante de primer orden fue la mezzo soprano italiama Fedora Barbieri, quien se presentó con 
el rol de Amneris. Esta cantante actuaría en el Colón en cuatro temporadas. 

El 3 de julio, se presentó en la misma sala, iniciando un ciclo de tres recitales, en los 
que fue secundada porel pianista Ludwig Bergmann, la soprano estadounidense Dorothy Maynor, 
con un programa que incluía obras de Schumann, Mahler, Debussy, Weber, Dvorak y "negro 
spirituals”. 

"Posee Miss Maynor, dijo el crítico Ricardo Turró, una de las voces más hermosas 
y cautivantes que hayamos escuchado, y con facilidad asombrosa logra infundir al sopramo 


eminentemente lírico de su voz, los acentos cobrizos de una mezzo en el extremo grave de su registro 
y la intensidad del lírico-spinto en la región aguda". 


Destacaba asi mismo el mencionado crítico, la musicalidad de la intérprete, la 
extensión de su voz, su infalible sentido rítmico y la comunicatividad de su temperamento. 


HARALD KREUTZBERG 


En el desaparecido Teatro Municipal, se presentó el 27 de agosto el bailarín y 
coreógrafo Harald Kreutzberg, uno de los más válidos exponentes de la danza expresionista; 
un artista de singular talento cuyo arte refinado le ha valido justo renombre. 

Luego de esta presentación, Kreutzberg regresó a Buenos Aires en dos oportunidades: 
1952 y 1959. Dijo de él el crítico de ballet Oscar Uboldi: 


"La inteligencia, que sólo en contadas ocasiones asiste a los bailarines en sus ligeros 
discursos, es en este caso el centro único de un espectáculo donde se pone de manifiesto la seriedad 
de un artista consumado, un poco más allá del bien y del mal de la danza...Es una inteligencia hecha 
físico;nada hay de gratuito ni de ad-honorem en su arte. Todo es conscientemente feliz y posibilitante". 


El debut de este artista en el Teatro Colón fue el 11 de octubre de 1952. 


BAILARINES INVITADOS y 
ESTRENOS DE LICHINE Y WALLMANN 


En esta temporada se sumaron al plantel del Ballet del Teatro Colón varios primeros 
bailarines de reconocida valía: Anna Istomina, Tamara Grigorieva, Tatiana Riabouchinska 
y David Lichine. De este último, el Original Ballet Russe del Coronel De Basile había dado 
aconocer varias creaciones coreográficas: Proteo, Francesca da Ramini y Baile de Graduados. 
En esta ocasión, Lichine que actuó en el doble carácter de bailarín y coreógrafo, montó dos 
nuevos ballets: Sueño de Niña, que él mismo bailó con Tatiana Riabouchinska, y Evolución del 
movimiento, con músicas de Johann Strauss y Cesar Franck, respectivamente. Ambos fueron 
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estrenos mundiales. También lo fue el 11 de julio el estreno del ballet La ciudad de las puertas 
de oro, creado por Margarita Wallmann sobre la obra póstuma del compositor argentino 
Constantino Gaito, con Tamara Grigorieva y Adriano Vitale como protagonistas. Director 
musical: Ferruccio Calusio. 


ANA ITELMAN 


De origen chileno, se formó aquí artísticamente teniendo entre sus maestros a 
Ekhaterina de Galantha y luego a Miriam Winslow. En los Estados Unidos estudió con Hanya 
Holm, Martha Graham, José Limon y Louis Horst, lo cual le permitió familiarizarse con las 
caracteristicas de la danza moderna er: aquel país. 

La actividad de Itelman en Buenos Aires comenzó en 1947. Fueron frecuentes sus 
recitales como solista al tiempo que maduraba su capacidad como creadora. Sus obras 
tempranas se basaban en músicas de Prokoffiev, Satie y otros compositores modernos. De 
nuevo en los Estados Unidos, frecuenta a Alwin Nikolais y compone nuevas coreografías 
sobre música de Stravinsky y del norteamericano Lukas Foos, al par que se interesa vivamente 
por el teatro musical. 

Ana Itelman creó para el Teatro Colón las coreografías de Agon, de Stravinsky, que 
se estrena el 16 de octubre de 1963, y de Jeux, de Debussy, cuyo estreno se efectúa el 19 de 
setiembre de 1964. Tres años después, el 4 de setiembre de 1967, el Colón presenta una 
reposición de La Peri, de Paul Dukas, en versión de esta coreógrafa. 

En tiempos más recientes, encontramos a esta talentosa artista, colaborando con 
Ana Maria Stekelman, como coreógrafa del Grupo de Danza Contemporánea del Teatro 
General San Martin. 


1948 


ORQUESTA SINFONICA DEL ESTADO (hoy SINFONICA NACIONAL) 


La Orquesta Sinfónica del Estado, una aspiración largamente acariciada por nuestro 
medio musical, fue finalmente creada por Decreto del Poder Ejecutivo Nacional en el mes de 
noviembre de 1948. En los fundamentos de la resolución se expresaba 

"(...) la consolidación de la cultura artística popular es una de las preocupaciones 
del Estado" (...)"La creación del nuevo conjunto sinfónico permitirá disponer de un instrumento que 
constituya el diapasón de universal resonancia que nuestra música requiere y brinde a la vez el medio 
mas eficaz de educación artística del pueblo". "Además -se agrega- dicho organismo proporcionará a 
directores compositores y ejecutantes argentinos, la oportunidad de que llegue a grandes y pequeños 
auditorios de todas las regiones del país la interpretación de los clásicos de la música y de los creadores 
autóctonos". 


En la parte dispositiva del mencionado decreto, se establecía que la Orquesta 
dependería de la Subsecretaría de Cultura y que, además de sus audiciones en la capital 
federal, el conjunto actuaría en las principales ciudades del interior en las que ofrecería 
conciertos gratuitos dedicados a todos los sectores de la población. Un gran programa, por 
cierto. 

A dos años de nacida la Orquesta Sinfónica Municipal, la creación de la Sinfónica 
del Estado y, en poco tiempo más, la Radio del Estado, que se sumaban a la Orquesta Estable 
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del Teatro Colón, permitían vislumbrar ese formidable florecimiento de la actividad 
sinfónica de nuestra ciudad, en la que, en 1970, llegarían a intervenir nada menos que seis 
orquestas! 

El advenimiento de la Orquesta Sinfónica del Estado fue saludado con general 
entusiasmo y esperanza. La Orquesta Sinfónica del Esatdo -escribimos entonces, luego de 
señalar la gravitación que estaba llamada e ejercer en la educación estética popular-, era una 
necesidad fundamental de nuestra vida musical y así lo han entendido los poderes públicos 
que no han querido dilatar más la solución del problema poniendo término a las divagaciones 
mas o menos bizantinas de comisiones designadas para el estudio de la cuestión, muy 
calificadas y sin lugar a dudas muy empeñosas, pero que al carecer de facultad ejecutiva, 
realizaban una tarea punto menos que estéril. También alertamos sobre la necesidad de que 
un sano criterio presidiera las gestiones tendientes a concretar en una realidad viva y 
dinámica la Orquesta Sinfónica del Estado y que todos los aspectos de su organización y de 
su actividad fueran encarados con amplio criterio, condición sine-qua-non de las obras que 
aspiran a cumplir una trayectoria constructiva. Lamentablemente no todos esos extremos 
fueron cumplidos, como luego se verá. 

El concierto inaugural se realizó en el Teatro Colón el 30 de noviembre de 1949. Lo 
dirigió Roberto Kinsky, titular de la Orquesta, quien había propuesto el siguiente programa: 
Obertura de La Consagración de la Casa, de Beethoven; Sinfonía N*2 de Brahms; Scherzo 
Fantástico, de Stravinsky; El tarco en flor, de Gianneo, y Gaucho, con botas nuevas, de 
Gilardi. 

Los primeros tiempos de la Orquesta, que congregaba a no pocos de los mejores 
músicos de orquesta que actuaban en Buenos Aires -procedentes, algunos, de la Orquesta 
Estable del Teatro Colón,- fueron realmente buenos y promisorios. La Orquesta realizó 
importantes ciclos de conciertos para los cuales fueron contratados directores y solistas de 
primer nivel internacional merced a una operación conjunta realizada con una importante 
agencia artística de la ciudad. Con esta actividad, el organismo se fue fogueando y adquiriendo 
un espíritu de cuerpo y una flexibilidad ejemplares. Sin embargo, las presiones políticas del 
momento actuaban sobre la orquesta que no siempre recibía de las autoridades de las que 
dependía, el tratamiento digno de un cuerpo artístico que ocupaba, al menos nominalmente, 
tan alta jerarquía en la música del país. 

En 1956, con la designación de Juan José Castro para ocupar el cargo de director 
titular de la Orquesta, ésta inicia una nueva y brillante etapa de su historial. Fueron cinco 
años, aproximadamaente, en los cuales la Sinfónica Nacional -asi denominada desde 1955- 
exhibió el mejor nivel de actuación desde que fuera creada, haciendo una importante 
contribución al movimiento sinfónico del país. Los conciertos de la Sinfónica Nacional, 
tanto por la participación de directores invitados de prestigio, como por la calidad de sus 
programas, en los que mucho tenía que ver la sabiduría y el espíritu inquieto del director 
titular, llegaron a ser verdaderos acontecimientos dignos de la jerarquía que como metrópoli 
musical había alcanzado la ciudad de Buenos Aires. Sin embargo, una suerte de corriente 
subterránea estaba minando a la Orquesta Sinfónica Nacional y haciendo cada vez más difícil 
su normal funcionamiento al ignorar impostergables requerimientos. La desalentadora 
situación hizo crisis en el mes de octubre de 1960 con la renuncia de Juan José Castro, con 
lo que el país sufrió una lamentable derrota cultural. El texto de la mencionada renuncia tenía 
todas las características de un enjuiciamiento. 
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"La vida de la Orquesta Sinfónica Nacional -decía Juan José Castro- se desarrolla 
en forma irregular. Las dificultades con que tropieza de continuo no encuentran solución adecuada 
dentro de las normas que se le quieren imponer. Sus problemas específicos, cuyas peculiaridades de 
orden artístico exigen el juicio técnico de especialistas, chocan con la incomprensión de quienes 
obstinadamente ignoran esa circunstancia y pretenden equiparar las funciones de la orquesta a las de 
un personal de oficina. El mismo criterio determina un tratamiento económico sencillamente 
mezquino, desproporcionado con la responsabilidad técnico- artístico de los numerosos artistas que se 
cuentan en las filas de la orquesta. Como consecuencia, amenaza a la Orquesta Sinfónica Nacional 
un éxodo -que ya ha comenzado- de sus principales figuras, lo que puede llegar a privarla de un título 
legítimamente adquirido: la de primera orquesta de Sudamérica. No han bastado años de insistencia 
nirepetidas aclaracionessobre estos aspectos para mejorar la situación. Al contrario parecería que ello 
sirviera para exacerbar a quienes se gozan prolongado indefinidamente ese diálogo con un interlocutor 
cuyo idioma desconocen. Montañas de papeles quedan como testigos mudos de esta lucha dramática 
con un enemigo escurridizo". 


La burocracia, cuyos efectos nocivos para la salud de los organismos artísticos 
oficiales bien conocemos quienes hemos tenido ocasión de desempeñarnos al frente de los 
mismos, habían cobrado una víctima mas. En efecto, la nueva etapa de la Sinfónica Nacional 
no la ha mostrado hasta ahora, próxima a cumplir cincuenta años de existencia, a la altura 
de su brillante pasado. Para recuperarsu marchito prestigio, no bastarán las buenasintenciones, 
la competencia técnica y artística de sus responsables directos y la adhesión de susintegrantes. 
Será necesario un cambio profundo de mentalidad en los niveles mas jerarquizados del Estado 
que les permita tratar con la debida sensibilidad los problemas de los cuerpos artísticos que 
el mismo Estado ha creado, de manera que puedan servir con la mayor eficacia los objetivos 
que los inspiraron sin las limitaciones burocráticas que paulatina e implacablemente ha 
ocasionado al país una evidente desjerarquización cultural. 


CONJUNTO DE CAMARA MOZART 


En mayo de 1948 se presentó el Conjunto de Cámara Mozart, dirigido por el 
violinista Humberto Carfi e integrado por profesores de la Orquesta Estable del Teatro 
Colón, un grupo de los cuales había constituído también, en 1946, el Conjunto de Cámara 
Argentino. 

El Conjunto de Cámara Mozart, tuvo una apreciable intervención en lasactividades 
musicales de la ciudad siendo invitado por algunas de las sociedades musicales de mayor 
importancia en la época. Por su actuación en 1950, mereció ser distinguido por el Circulo de 
Críticos Musicales de Buenos Aires como "el mejor conjunto de cámara" de ese año. 

No tardó este Conjunto en seguir la suerte de muchos otros que vió nacer nuestra 


ciudad. 
EL ARTE DE LA FUGA, DE JUAN SEBASTIAN BACH 


Con escasos días de diferencia, el oyente de Buenos Aires asistió o, al menos tuvo 
la posibilidad de hacerlo, a dos ejecuciones de El Arte de la Fuga, de Juan Sebastián Bach. 

A despecho de su carácter didáctico, El Arte de la Fuga es un grandioso monumento 
a la Música que, lejos de tener la fria temperatura de un tratado, rezuma una jugosa 
musicalidad que hace de su audición una maravillosa experiencia. 

Las dos ejecuciones de El Arte de la Fuga a las que hacemos referencia respondían 
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a diferentes versiones. Una de ellas era instrumental y la otra, orquestal. El 3 de agosto, en 
el Teatro Presidente Alvear, los pianistas Tila y John Montés fueron los protagonistas de la 
primera, en transcripción para dos pianos de John Montés. El 10 de agosto, en el Teatro 
Odeón, con los auspicios del Collegium Musicum, la orquesta de cámara de dicha entidad, 
con la dirección de Juan José Castro, presentó, también en calidad de estreno, la realización 
orquestal de la colosal obra de Bach, debida al compositor Guillermo Grátzer. (Esta misma 
versión fue repetida tiempo después en un concierto de Amigos de la Música, dirigida por 
Ljerkó Spiller). 

En la época en que se realizaron estas primeras audicionesa dosaños del bicentenario 
de Bach, la difusión de la música del célebre Khantor de Santo Tomás de Leipzig, era, si se 
quiere, muy limitada en Buenos Aires. Fue precisamente a partir de ese aniversario, en 1950, 
cuando la música de Bach comenzó a saturar a amplios sectores de oyentes hasta alcanzar la 
notable divulgación de que hoy goza entre nosotros. 

En 1958, Herrmann Scherchen dirigió en el Teatro Colón, con la Orquesta 
Sinfónica Nacional y por primera vez en esa sala, su propia versión orquestal de "El arte de 
la Fuga". 


WALTER GIESEKING 


Este pianista, nacido en Lyon, Francia, de padres alemanes, formado musical y 
pianísticamente en la ciudad alemana de Hanover y que a los veinte años de edad se 
presentaba como intérprete de las 32 Sonatas de Beethoven, aunque prefería tocar Mozart, 
no debe el lugar prominente que ocupa entre los grandes artistas del teclado de este siglo a 
la universalidad de su genio interpretativo. Ha habido en su época intérpretes más universales 
que él. Nadie ignora que Gieseking debió su extendido prestigio, sobre todo, a sus 
interpretaciones de los impresionistas. Decimos sobre todo, porque debe darse por entendido 
que un músico de su talla y su talento no podía pasearse superficialmente sobre el amplio 
repertorio que abordaba, sino que daba de cada obra una versión tan musical, tan seria y 
meditada como profunda. En sus manos, obras de Mozart, de Schumann y Brahms, por 
ejemplo, de Bach y del propio Beethoven, obligaban una y otra vez a pensar si no sería injusto 
etiquetar a Gieseking como un genial intérprete de Debussy y Ravel y sólo eso, aunque fuera 
bastante. Aparte su inagotable capacidad para evocar el mundo sonoro de Debussy, manejaba 
Gieseking otro recurso que el comun de los pianistas no poseen: el color. La calidad de sonido 
que logra del instrumento, la sorprendente gama de matices con que puede colorearlo, 
creando atmósferas de rara sugestión y, por fin, el uso que hace de esos elementos poniéndolos 
al servicio de la expresión, servían igualmente a todo el repertorio, pero eran invalorables 
para evocar las imágenes impresionistas. Señalaba agudamente el crítico Jorge D'Urbano, 
que sólo conocía a dos pianistas que se valían del sonido como recurso expresivo: Rubinstein 
y Gieseking. No era esta la única relación entre los dos grandes pianistas. Rubinstein, polaco, 
demostró que era desechable la creencia de que había que ser español para ser un cabal 
intérprete de los músicos españoles, y Gieseking, alemán, que no era cierto que fuera preciso 
el ser francés para entender y traducir a Debussy. Ambos demostraron que el mundo del arte 
no se pueda manejar con "slogans" que el asentimiento general acepta como si fuera verdades 
reveladas. 

Walter Gieseking debutó en el Teatro Colón el 3 de agosto de 1948, con el siguiente 
programa: Sonata en La Mayor de Mozart; Sonata N*30 en Mi Mayor op. 109 de Beethoven; 
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Estudios Sinfónicos de Schumann; Sonatina, de Casella; Imagenes (primer cuaderno), de 
Debussy, y Ondina (de Gaspard de la Nuit), de Ravel. 

Gieseking estuvo en Buenos Aires en las temporadas de 1948, 1949, 1950 y 1952, 
ofreciendo en total, dieciocho recitalesen el Teatro Colón. Actuó también para asociaciones 
musicales privadas. En 1949, en el Gran Rex, con la Orquesta de la A.P.O. dirigida por 
Teodoro Fuchs, fue solista en los siguientes Conciertos: en La mayor de Schumann y en La 
mayor de Grieg; Variaciones Sinfónicas, de Franck; Conciertos N%1 y N%5 de Beethoven y 
K.488 de Mozart. 

En 1949, Gieseking dictó un Curso Superior de Piano en el Instituto Superior de 
Artes de la Universidad Nacional de Tucumán. En 1950, un nuevo Curso se refirió 
exclusivamente a la interpretación de la obra de Debussy. 


NIKITA MAGALOFF 


Egresado del Conservatorio de Paris; alumno en esa ciudad de Sergei Prokoffiev; 
pianista acompañante de su suegro, el violinista Joseph Szigeti, y, ya en plena actividad de 
conciertos, participante de las clases magistrales sobre "virtuosidad pianística" que dictaba el 
gran pianista rumano Dinu Lipatti en el Conservatorio de Ginebra, Nikita Magaloff vino a 
Buenos Aires, para una breve actuación, en 1948, debutando en el Teatro Astral el 10de mayo 
en la temporada de la Asociación Wagneriana, con un programa así compuesto: Sonata en 
Fa Mayor de Haydn; Tres Sonatas de Scarlatti, Fantasía cromática y Fuga, de Bach; Carnaval 
op-9 de Schumann; Ondina, de Ravel; dos movimientos de Petruchka, de Stravinsky, y dos 
Estudios de Paganini-Liszt. Ya entonces pudieron apreciarse las cualidades técnicas e 
interpretativas del pianista ruso-suizo. "Buenos Aires Musical" se refirió a las mismas con 
intención de elogio en una nota en la que se enfatizaron, además, la claridad del fraseo, la 
pulsación firme, la extraordinaria agilidad en la digitación, la precisión en los ataques y la 
sonoridad varieda y siemprejusta, asícomo la concentración musical y la seriedad interpretativa 
de Magaloff. 

La segunda actuación de este artista en Buenos Aires se produjo veintitres años más 
tarde, el 10 de mayo de 1971, en el Teatro Coliseo en los comienzos de la temporada del 
Mozarteum Argentino. 

"Figura casi legendaria perteneciente a una hoy extinguida generación de cultores 


de la gran manera pianistica que engalanó las cuatro primeras décadas de nuestro siglo con auténticos 
titanes del teclado". Así comenzaba el crítico Oscar Ledesma su comentario sobre este recital. 


El 15 de mayo, Nikita Magaloff actuó por primera vez en el Teatro Colón, con el 
siguiente programa: Variaciones sobre un tema de Duport K.573, de Mozart; Sonata en Si 
Bemol Mayor op. póstumo de Schubert; Sonata N*10 op.70 de Scriabin y Seis estudios de 
Paganini-Liszt. También actuó Magaloff en la misma temporada para la extinguida sociedad 
Quinta Dimensión. 

El juicio de la crítica sobre este artista coincidió en el elogio sin reservas de sus 
notables cualidades pianísticas, de la belleza de su sonido, la claridad de su articulación, de 
su honestidad artística, su autoridad estilística y su límpida musicalidad. 

Regresó Nikita Magaloff en 1973, presentándose nuevamente en el Teatro Colón, 
en la Asociación Wagneriana y en otras sociedades musicales porteñas. Con la Orquesta 
Sinfónica Nacional, tocó los cinco Conciertos para piano y orquesta de Beethoven. También 
se le escuchó en un programa íntegramente dedicado a Chopin. 
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"La presencia en Buenos Aires de este gran instrumentista revalida una vez más 
-expresó en su columna Claudio van Foerster- el aserto de que un artista jamás se disocia de la seriedad 
y el poseedor de un gran mecanismo pianístico, nunca lo pone a su servicio, sino en aras de la devoción 
que practica: la Música" Y en otro pasaje de la misma nota, el crítico agrega: "A Magaloff le sobra 


respeto por el autor y el oyente. Esto es lo que ha convertido la nueva visita en una pura y auténtica 
lección para nuestro público." 


En esta nueva visita a Buenos Aires, Magaloff dictó un Curso de Perfeccionamiento 
pianístico que se realizó en el Salón Dorado del Teatro Colón y al que asistieron, previamente 
seleccionados, becarios de la Capital y de las ciudades de Córdoba, Rosario y Tucumán. 

Regresó Magaloff en 1976, 1979 y por última vez en 1988, actuando nuevamente 
para el Teatro Colón, la Asociación Amigos de la Música, el Mozarteum y otras entidades. 
Una vez más y a despecho de fugaces deslices técnicos que se advirtieron ocasionalmente sin 
que afectaran la seriedad y la profundidad de las versiones, pudo apreciarse la total dedicación 
a la música de este nobilísmo artista. 

En su actuación de 1988, en el marco de las actividades del Mozarteum Argentino, 
en el Teatro Opera, Magaloff desarrolló en seis recitales la obra pianística de Chopin, 
excluídos los Conciertos. Este ciclo tuvo carácter de adhesión de la mencionada Asociación 
ala Fundación Internacional Arturo Rubinstein y alos homenajes que se realizan enel mundo 
al gran artista polaco. 

La primera audición del ciclo de obras completas para piano de Chopin, realizada en 
Buenos Aires estuvo a cargo del pianista Alejandro Brailowsky, en 1936. (véase 1922) 


ESTRENO DE "DAPHNE" y 
"EL BURGUES GENTILHOMBRE", de STRAUSS 


Una de las tres últimas óperas de Richard Strauss, Daphne recibió en el Teatro Colón 
el bautismo sudamericano el 17 de setiembre de 1948, juntamente con "Le Bourgeois 
Gentilhomme", que el músico bávaro, inspirado en el ballet homónimo de Moliére, 
concibiera como primer acto de la versión primitiva de Ariana en Naxos y que luego de la 
revisión, de ésta, y rehecha a su vez, tuvo vida independiente. Sin embargo, el Teatro Colón 
se remitió a la versión original, revisada por el director de escena Otto Erhardt, un 
especialista straussiano que actuó muchos años en el Teatro Colón. La coreografía de "Le 
Bourgois Gentilhomme”, fue responsabilidad de Margarita Wallmann, y Felipe Romito fue 
el relator. 

Daphne, dirigida por Erich Kleiber, al igual que "Le Bourgeois..." tuvo un elenco de 
alta jerarquía. En los principales roles, actuaron: Rosa Bampton (Daphne), Lydia Kindermann 
(Gaea), Anton Dermota (Leukippos), Set Svanholm (Apollo) y Ludwig Weber (Peneios) 

Junto a ellos actuó un eficaz conjunto de cantantes locales. José Gielen asumió la 
dirección escénica y Margarita Wallmann la coreografía. 


DESFILE DE ESTRELLAS DEL CANTO 


El público del Colón asistió en la temporada lírica de 1948 a un verdadero desfile 
de grandes figuras del repertorio alemán. La primera mención corresponde a "la más grande 
cantante wagneriana del siglo", la soprano noruega Kirsten Flagstad, una gran artista dueña de 
una soberbia naturaleza musical, prodigiosa potencia y calidad vocal, técnica de rara 
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perfección y fuerza dramática de indescriptible fuerza de sugestión poética. En su única 
temporada en Buenos Aires, Flagstad cantó los roles de Isolda y Brunilda ("El ocaso de los 
dioses"), y un concierto sinfónico-vocal que dirigió Roberto Kinsky. 

Otros notables intérpretes fueron: el barítono Hans Hotter, estupendo intérprete 
wagneriano y straussiano y notable liederista; el bajo Ludwig Weber, una de las más bellas 
voces de bajo que se hayan escuchado en el Teatro Colón y el tenor esloveno Anton Dermota, 
un cantante mozartiano de gran estilo, cuyos medios le permitían abordar partes de mayor 
peso vocal. Hotter, debutó con el rol de Kurwenal en "Tristán e Isolda"; Weber, como Rey 
Marke, en la misma obra, y Dermota, como Leukippos, en "Daphne". 

El mismo año actuó por primera vezen el Colón el tenor lírico argentino Renato Sassola, 
un cantante de primer orden que hizo una brillante carrera. 

Entre los demás debutantes se contaba la soprano Viorica Ursuleac, que entre 1930 
y 1940 fuera famosa intérprete de Richard Strauss. En el Colón se la escuchó como Brangania 
en "Tristán e Isolda". 


LOS DIRECTORES 


El año 1948 fue especialmente afortunado para los aficionados a la música porque 
coincidieron en Buenos Aires grandes directores de orquesta. Aparte los ya conocidos, como 
Kleiber, Clemens Krauss y Panizza, se presentaron por primera vez dos músicos instalados en 
el más alto nivel profesional, cada uno con su estilo, cada uno dueño de una distintiva e 
inclaudicable personalidad artística: Wilhelm Furtwángler y Victor De Sabata. 

El genial director alemán inició en el Teatro Colón, conla Orquesta Estable, un ciclo 
de ocho conciertos sinfónicos, que conmocionaron al mundo musical de la ciudad. El director 
italiano, dirigió un sólo concierto en el Teatro Colón. En cambio, dirigió tres conciertos 
sinfónicos en la sala del Gran Rex para la Asociación Wagneriana. 

De Sabata regresó en 1949, convocado nuevamente por la Asociación W agneriana, 
en tanto Furtwángler lo hizo en 1950. Ese año dirigió mueve conciertos con la Orquesta 
Estable del Colón, incluyendo cuatro ejecuciones de La Pasión según San Mateo. También 
dirigió un concierto con la Orquesta Sinfónica de Buenos Aires. 


CONGRESO DE AUTORES Y COMPOSITORES 
DE MUSICA - WILLIAM WALTON Y FRANK MARTIN 


Por primera vez se reunió en Buenos Aires el Congreso de la Confederación 
Internacional de Sociedades de Autores y Compositores de Música. La inauguración del XV 
Congreso se efectuó el 11 de octubre en el recinto de sesiones de la Cámara de Diputados, con 
la asistencia del Presidente de la Nación. El Congreso realizó luego sus deliberaciones en los 
salones de la Caja Nacional de Ahorro Postal con la presidencia del señor Leslie A. Boosey, 
presidente de la Confederación de Autores y Compositores. 

Con motivo de este acontecimiento estuvo en Buenos Aires, como delegado 
británico, el compositor William Walton, destacada figura musical del país, quien desplegó 
intensa actividad, independientemente de su participación en el Congreso. En efecto, el 12 
de octubre, intervino en un concierto de la Asociación Sinfónica que se llevó a efecto en el 
Teatro Presidente Alvear, dirigiendo su Primera Sinfonia (estreno). Había abierto el 
programa la Pequeña Sinfonía Concertante (estreno) del compositor suizo Frank Martin que 
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este no pudo dirigir a raíz de haberse demorado el avión que lo traia a Buenos Aires. Asumió 
esa responsabilidad su colega argentino José Maria Castro, quien dirigió, además, cuatro 
obras de músicos nacionales: sus Tres Pastorales, la Obertura para una Comedia Infantil, de 
Luis Gianneo; fragmentos del ballet "Estancia", de Ginastera, y Movimiento Sinfónico, de 
Roberto Garcia Morillo. William Walton dirigió también un concierto con la Orquesta 
Sinfónica de Buenos Airesen el que hizo escuchar transcripciones propias de páginas de Bach 
y, como estrenos, dos obras suyas: la Sinfonía Concertante para piano y orquesta y la Suite del 
Ballet Fagcade, que ha quedado como una de sus obras más logradas. A estas actividades sumó 
un concierto radiofónico. 

Si bien, como hemos consignado, Frank Martin no pudo dirigir su Pequeña Sinfonía 
Concertante, participó en las sesiones del Congreso que lo había convocado como delegado 
suizo. Ese mismo año el ilustre visitante había asistido al estreno en Salzburgo de una de sus 
obras capitales, Le vin herbé, que Buenos Aires conocería años más tarde. La Pequeña Sinfonia 
Concertante fue la primera obra de este compositor ejecutada en Buenos Aires. Paulatinamente 
el oyente porteño fue conociendo otros títulos de su repertorio, entre ellos, el Concierto para 
violin y orquesta (1952. ),Le Vin Herbé (1954), Passacaglia (1956), Estudio para Orquesta de Cuerdas 
(1958), fragmentos de La Tempestad (1961), Le Mystere de la Nativité (1961), Balada para flauta 
y orquesta (1963), Seis monólogos de Jederman (1968), Golgotha (1968) y el Requiem (1982). 

Frank Martin volvió a Buenos Aires en 1968 para asistir al estreno argentino del 
oratorio Golgotha, que se efectuó el 13 de octubre en el Teatro Colón, dirigido por Wilhelm 
Briickner-Ruggeberg, quien tuvo a sus ordenes a la Filarmónica de Buenos Aires, al Coro de 
la Asociación Wagneriana,organizadora del concierto, y a un quinteto vocal. La misma 
entidad reeditó la obra en 1990. 

Durante su permanencia en Buenos Aires, Frank Martin pronunció una conferencia 
en el Salón Dorado del Teatro Colón sobre la responsabilidad del compositor, y luego dirigió 
un concierto con la Orquesta Sinfónica Nacional que se realizó en el Teatro Nacional 
Cervantes, el 16 de octubre. El músico suizo dirigió dos obras propias: Passacaglia y Concierto 
para siete Instrumentos de viento, timbales, percusión y orquesta de cuerdas, completando el 
programa con la Suite en Do Mayor de J.S. Bach y el Concerto Grosso de maestro compatriota 
Juan José Castro. 


JACQUES IBERT 
El 3 de agosto, la Asociación Amigos de la Música presentó al compositor 

francés Jacques Ibert, por entonces director del Instituto de Francia en Roma, invitado por 
esa entidad y la Asociación Wagneriana. 

En el Teatro Odeón y al frente de la Orquesta de Cámara de Amigos de la Música, 
Ibert dirigió tres obras propias: Capriccio, Concertino da camera, para saxofón y orquesta y 
Divertissement. También dirigió una obra de su compatriota Francis Poulenc: Deux marches 
et un Intérméde. 

El 18 de agosto, organizada por las asociaciones antes citadas y con el patrocinio de 
la Embajada de Francia, se realizó en el Teatro Astral una función de ópera de cámara, en la 
que Jacques Ibert dirigió Le pauvre Matelot de Milhaud y su farsa cómica en un acto Angélique. 


ERNST VON DOHNANYI 
Radicado durante cierto tiempo en la Argentina, en su carácter de titular de la 
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Escuela Superior de Música de Tucumán, el compositor, pianista y director de orquesta 
húngaro Ernst von Dohnanyi se presentó el 2 de mayo de 1948 en el Teatro Colón dando 
comienzo a un ciclo de tres recitales pianísticos, a los cuales se limitó la actividad de von 
Dohnanyi en el país, aparte las tareas académicas ya mencionadas. 

Ernst von Dohnanyi es uno de los compositores húngaros de mayor prestigio. Su 
producción comprende la ópera, el ballet, la música de cámara y el género sinfónico y no 
pocas de sus obras se han difundido internacionalmente, como la Ruralia Hungárica, las 
Variaciones sobre una canción de cuna, la Rapsodia N 4 y el Capricho en Fa Menor. Como pianista 
y como director de orquesta, goza de tanto renombre como el que rodea al compositor. En 
Buenos Aires sólo pudo juzgársele como sobresaliente pianista en esos recitales en los que 
hizo escuchar algunas composiciones pianísticas propias: Rapsodia op.11 N2, un Scherzino, 
el Adagio de la Ruralia Hungárica, Pastoral, Canción húngara de Navidad, etc. 


"LA HISTORIA DEL SOLDADO" (VERSION ORIGINAL) 


Como ya hemos visto, Ernest Ansermet dirigió en 1927, en un ciclo de la Sociedad 
Cultural de Conciertos, la suite de "La Historia del Soldado", que se ejecutaba por primera 
vez en la ciudad. El 1? de diciembre de 1948, Buenos Aires pudo apreciar la versión original 
del pequeño ballet de cámara que los cuentos de Afanassiev le inspiraran a Stravinsky y a 
Ramuz en los días de la primera guerra mundial. En el Teatro Municipal la obra fue puesta 
en escena por Margarita Wallmann, en el marco plástico creado por Héctor Basaldúa y el 
septimino instrumental fue dirigido por Washington Castro. 

Eficientes intérpretes fueron Roger Fenonjois (El soldado)), Max de Balzac (El 
diablo) y Norma Horvath (La Princesa), en los roles principales. André Dumont, se 
desempeñó como Narrador. 


AUREL M. MILLOSZ 


Bailarín, coreógrafo y regisseur, Aurel M. Millosz, nacido en Hungría y naturalizado 
italiano, hizo su presentación en el Teatro Colón en la misma temporada, estrenando el 18 
de junio, con el Cuerpo de Baile Estable, su ballet sobre música de Beethoven, Las Criaturas 
de Prometeo. 


MAS ESTRENOS EN LOS CONCIERTOS 


A los estrenos mencionados en páginas anteriores, correspondientes al año 1948, 
deben ser sumados los siguientes: Divertimento para cuerdas, de Bela Bartók; Concierto en Re 
para cuerdas, de Igor Stravinsky; Les Illuminations, de Benjamin Britten; Segunda Sinfonia, de 
Alberto Ginastera; Sarabanda (arr. Ravel) y Rapsodia para clarinete y orquesta, de Debussy; 
Serénade a Angelique de Arhtur Honegger; Concierto para violoncelo y diez instrumentos, de Paul 
Hindemith; Concierto para flauta, violin y orquesta, de Bohuslav Martinu; Variaciones sobre un 
tema de Purcell (Guía orquestal para la Juventud), de Benjamin Britten; Martin Fierro, de Juan 
José Castro; Escalas, de Jacques Ibert; Pequeña Sinfonía Concertante de Frank Martin; Escales 
y Ouverture de Féte, de Jacques Ibert; Sinfonía, Fragmentos de Fagade, Suite del Ballet "Las 
Virgenes Prudentes" y Sinfonia Concertante, para piano y orquesta, de William Walton. 
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ARTURO 
BENEDETTI MICHELANGELI 


Una triunfal carrera artística, desde los comienzos interrumpida, con frecuencia, 
por una salud delicada, ha sido la del pianista italiano Arturo Benedetti Michelangeli. En 
torno de este artista se han forjado no pocas invenciones y algunas leyendas, entre ellas la que 
señala uno de sus más recientes biógrafos: "la de un pianista enigmático y distante, capaz de 
suspender un concierto si no se siente completamente bien". Otros factores extramusicales, 
campeón de ski, piloto de aviación, su figura, su inestable personalidad, contribuyeron a que 
su actuación en Buenos Aires fuera aguardada con ansiedad. 

El 28 de julio, Michelangeli inició en el Teatro Colón una serie de cinco recitales. 
Lo hizo con el siguiente programa: Dos Sonatas de Scarlatti; Chacona, de Bach-Busoni; 
Sonata N%3 en Do Mayor op. 2 de Beethoven; Imágenes (primer cuaderno), de Debussy y 
Variaciones sobre un tema de Paganini op.35, de Brahms. 

"Demostró que su renombre no era injustificado, apuntó el crítico del matutino "La 
Prensa". Sus dotes técnicas son tan completas, que sería dificil encontrar en ellas una falla en cuanto 
a claridad perfecta y a dominio de las dificultades, por arduas que sean. Lo que más impresiona en 
Michelangeli, es la calidad de su sonido. Posee un tacto de extraordinaria riqueza de matices y 
timbres...Michelangeli demuestra una fuerte personalidad, con una tensión nerviosa no siempre 
contenida dentro de los límites del estilo. Naturalmente, tratándose de un artista de esta categoría, 
todo lo que ejecuta en el piano tiene un interés subyugante debido a la perfección con que lo hace y 
a la sorprendente riqueza tonal que obtiene del teclado". 


La impresión que produjo en dicho crítico la presentación de Michelangeli, se 
confirmó en los recitales siguientes. Se estaba en presencia de un verdadero virtuoso del 
teclado. La diafanidad de su exposición, el notable control que ejercia sobre la sonoridad, 
a la que conferia dimensión expresiva, el relieve y la intensidad emocional que cobraba en 
sus manos las obras con las cuales guardaba el temperamento de Michelangeli mayor 
afinidad, son cualidades que hacían de él una figura de excepción. Sus recitales fueron 
pródigos en ejecuciones de inenarrable belleza, aunque depararon desde el punto de vista 
interpretativo alternativas contradictorias, sobre todo cuando el temperamento del artista 
lo inclinaba a tratar de aproximar la linea expresiva de una obra a su propio sentimiento. De 
todas maneras, dejó este eminente pianista un gran recuerdo. 

El 19 de agosto, Arturo Michelangeli, debió actuar en la Asociación Amigos de la 
Música como solista de dos conciertos para piano y orquesta, el de Haydn en Re Mayor op.21 
y el de Mozart, en Re Menor K.466; pero, imprevistamente, debió ser objeto de una 
intervención quirúrgica que lo obligó a cancelar esta y otras actuaciones. 


FRIEDRICH GULDA 


El debut del joven pianista vienés Friedrich Gulda -19 años y ganador a los 16 del 
Concurso Internacional de Ginebra- así como sus posteriores y frecuentes actuaciones en 
Buenos Aires, convocaron al oyente porteño a recitales y conciertos de levantado interés 
artístico que no alcanzó a declinar por completo en sus últimas presentaciones cuando el 
talento de Gulda comenzó a ponerse al servicio de otras experiencias musicales. Esto no 
quiere decir que esa dispersión -su activa participación en la música de jazz, como compositor, 
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saxofón barítono, flautista y ejecutante de piano eléctrico- haya deteriorado su técnica, sino 
que el interés musical de sus versiones se habían reducido en forma considerable, mientras 
ganaba terreno en ellas el preciosismo instrumental, el placer del sonido mismo. 

Gulda debutó en Buenos Aires el 4 de junio de 1949, en la temporada de la 
Asociación Wagneriana, en el Teatro Astral. Su programa se integró en la siguiente forma: 
Toccata en Do Menor, de Bach; Sonata en Re Mayor, de Mozart; Scherzo en Si Bemol Mayor, 
e Impromptu en mi Bemol Mayor, de Schubert; Sonata N7 op.83, de Prokoffiev y Reflejos 
en el agua y Fuegos de Artificio, de Debussy. 

El crítico musical del diario "La Prensa", expresó al respecto: 

"Friedrich Gulda impresionó de la manera más favorable. Mostró, dentro de una 
sencillez admirable su calidad esencial, la de poseer una técnica clarísima, una pulsación perfecta de 
equilibrio e igualdad, sobre la cual mantiene un contralor infalible para lograr todos los efectos que 
desea, tanto de expresión como de rendimiento sonoro del piano. Posee, además, una ductilidad 
singular en cuanto a los timbres y a la manera de ejecutar los distintos autores, como se vió al pasar 


Gulda de los complicados ritmos y sonoridades de Prokoffiev a los matices sutiles y etereos de Debussy 
con las que terminó el programa". 


Gulda completó su actuación en su primera temporada en Buenos Aires, con una 
presentación en Amigos de la Música (Concierto N*%23 en La Mayor K.488 de Mozart), dos 
recitales en el Teatro Colón y dos actuaciones con la Sinfónica de Buenos Aires dirigida por 
Ferruccio Calusio, en el Gran Rex, en las cuales fue solista de los Conciertos N%4 de 
Beethoven, K. 488 de Mozart y N%3 de Prokoffiev. Estas nuevas presentaciones confirmaron 
la impresión que Gulda dejara con ocasión de su debut. Un gran pianista, sin duda, capaz de 
alcanzar niveles infrecuentes de refinamiento sonoro, y un artista cabal, inteligente y sensible 
que desde el punto de vista musical ofrecía entonces versiones de enfoque clásico, frescas y 
honestas, que constituían un ejemplo por tratarse de un intérprete tan joven. 

Partiendo de tan sólidas bases técnicas y musicales, la personalidad artística de Gulda 
fue creciendo y madurando a lo largo de los años. Por más de dos décadas se extendieron sus 
presentaciones en Buenos Aires en las que vió aumentar su prestigio y su ascendiente sobre 
el público. Pianísticamente inobjetable y con frecuencia subyugante, se impuso a sus 
audiencias siempre con armas nobles. Los programas de sus recitales, revelaban su decisión 
de someterse a la disciplina de transitar por las rutas del facilismo, casi siempre atestadas de 
intérpretes fieles a la política del menor esfuerzo. En 1954, ofreció una versión inteligente 
y en muchos aspectos excelente de las 32 sonatas de Beethoven y en 1970 dedicó dos sesiones 
a los cinco conciertos para piano y orquesta del mismo autor. Dió en total más de veinte 
recitales en el Teatro Colón, en cuya sala actuó también en numerosos conciertos con 
orquesta. Fueron frecuentes, además, sus presentaciones para distintas asociaciones musicales 
de la ciudad. 

Gulda fue un calificado animador de la vida musical porteña entre los años 1949 y 
1970. Como tal se le recuerda. 


ISAAC STERN 


Prominente figura del arte violinístico contemporáneo, Issac Stren se presentó en 
Buenos Aires el 31 de mayo de 1949. En esa fecha ofreció en el Teatro Colón, con la 
colaboración del pianista Alexander Zakin, el primero de la serie de cinco recitales. Este fue 
el programa del debut: Sonata en Sol Menor, de Tartini; Sonata en La Mayor de Cesar 
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Franck; Concierto N*3 en Sol Mayor K. 216, de Mozart; Albumblatt, de Wagner-Wilhelmj; 
Perpetum Mobile, de Novacek; Dos Danzas de Romeo y Julieta, de Prokoffiev y Capricho 
Vasco, de Sarasate. 

"Su desempeño - se leía al día siguiente- ha dejado optima impresión Se trata de 
un artista que posee un raro don comunicativo, que sabe llegar a la sensibilidad y a la emoción del 
público mediante recursos de la más pura musicalidad. Con extrema sencillez, fruto de su dominio 
acabado del instrumento y de las obras que ejecuta, Issac Stren exhibe un fraseo cálido, elocuente, 
un don especial de dar a cada nota un hondo sentido, de tal modo que sus versiones resultan ricas de 
vida, palpitantes de contenido espiritual que imprime a las obras una inmediata repercusión en el 
oyente". ("La Prensa") 


Isaac Stern completó su actividad de esta primera temporada en Buenos Aires con 
sendas actuaciones en la Asociación Amigos de la Música y en la Asociación Wagneriana. 
Con la orquesta de la primera , dirigida por Ljerkó Spiller, tocó en el Teatro Odeón los 
Conciertos en La Menor de Bach y en Do Mayor, de Haydn. Para la segunda, con el Conjunto 
Argentino de Cámara, el Concierto en Re Mayor op.61 de Beethoven. 

En estas actuaciones confirmóel violinista ruso-americano serdueño de una técnica 
sin fallas, de un sonido generoso y dúctil que se pliega a todos las matices, una afinación 
perfecta y, sobre todo, de una calidad musical merced a la cual los oyentes en cambio de 
quedar presos de la condición virtuosística de la ejecución, se entregan al puro placer de la 
música que Stern siente y proyecta a su audiencia sin alardes expresivos pero con intensidad 
y convicción, y con incorruptible seriedad artística. El crítico Jorge Aráoz Badí,escribió en 
una oportunidad refiriéndose a este aspecto de la personalidad de Isaac Stern: 


"Pertenece a ese tipo caracteristico de intérpretes ante los cuales el oyente tiene 


la constante sensación de que, más que aferrarse a los problemas del instrumento, se aferran a la obra 
misma". Y ello es bien cierto. 


En 1956, tuvo Stern en Buenos Aires una agenda de conciertos menos amplia que 
en la temporada de su debut. Se lo escuchó en dos recitales en el Teatro Colón, y en la misma 
sala como solista del Concierto en Re Mayor op.61 de Beethoven, con la Orquesta Sinfónica 
Nacional dirigida por Paul Klecki. En Amigos de la Música, ofreció una admirable versión del 
Concierto en Sol Mayor K.216 de Mozart. 

Tras doce años de ausencia, en la cúspide de su carrera y entre los dos o tres 
violinistas más notables de la época, regresó a Buenos Aires Isaac Stern, a quien su apellido 
(estrella, en alemán) le queda de medida. Han pasado casi veinte años desde su debut en esta 
ciudad y ahora está próximo a cumplir setenta y dos años; la rutina no lo ha deteriorado tras 
una agobiante carrera de treinta y siete años a partir de su primer concierto con la Orquesta 
Sinfónica de San Francisco. Sigue siendo igual a sí mismo en punto a las calidades técnicas 
de la ejecución y de la honestidad musical con que encara su tarea; pero su personalidad 
artística no se ha detenido. Por el contario, ahora es definitivamente un artista maduro que 
ha meditado mucho sobre los problemas de la interpretación y ahondado en los mismos, y 
hasta instrumentalmente, pareciera que este notable violinista hubiera, no sólo cimentado, 
sino evolucionado en la administración de sus recursos. 

El crítico Ricardo Turró, ha expresado al respecto: 

"El arte tempranamente maduro de Stern ha encontrado el modo de no estancarse 
ni esterotiparse, merced a una espontánea sensitividad que hace fluir con convicción y lozanía 


originales las verdades musicales que por largo tiempo viene proclamando con inflamado verbo. Esto 
(él mismo lo ha explicado en su conferencia de prensa) es lo que inmuniza su arte de toda transacción 
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con la fatiga o el adocenamiento: "El hombre posee talento pero no puede poseer al genio: éste es 
quien puede poseer al hombre. Yo aspiro a que, cuando menos, en cada audición haya un momento 
donde me sienta poseído por esa fuerza externa y extraña"". 


En 1968, Stern da dos recitales en el Teatro Colón -27 de julio y el 3 de agosto- y 
uno en la Asociación Amigos de la Música -el 31 de julio- en el Teatro Opera con obras de 
Tartini, Beethoven, Brahms y Prokoffiev. Luego, el 4 de agosto, enla misma Asociación, fue 
solista del Concierto op.61 de Beethoven, con la dirección de Stanislav Wislocki. 

En 1970, vino Stern por última vez a Buenos Aires, ahora como integrante del Trio 
Istomin-Stern-Rose (véase). Sin embargo, en los conciertos de este conjuntoen la Asociación 
Wagneriana, además de Trios, se escucharon sonatas para violin y piano y violoncelo y piano. 
Stern tocó con Istomin, dos Sonatas de Beethoven: N*10 y N%4, en este orden, demostrando 
una vez más su condición de notable músico de cámara. 


EL TRIO MOYSE 


En el Teatro Astral, se presentó el 2 de mayo de 1949 el Trio Moyse en la temporada 
de conciertos de la Asociación Wagneriana. 

Formado en 1933 por el gran flautista francés Marcel Moyse y compuesto, además, 
por su hijo Louis, pianista y flautista, y su nuera Blanche Honegger, violinista y viola, los tres, 
músicos de primera agua, el Trio Moyse, un conjunto en el cual los lazos de familia, parecen 
haberse transvasado al quehacer de la música, pues sus integrantes responden como uno solo 
a una única razón: la de hacer música con el mayor grado de perfección técnica y con un grado 
menor de autenticidad o, si se quiere, de respeto a la obra. No en balde, el Trio Moyse, 
conquistó rápidamente universal consideración; no en balde fueron llamados a actuar por 
directores como Toscanini, Walter, Strauss, Mengelberg, Klemperer y otros de alto nivel, 
que fueron tal vez los primeros convencidos de que se hallaban en presencia de un grupo de 
músicos auténticos. 

Para su presentación, el Trio Moyse formuló el siguiente programa: Trio Sonata en 
Sol, de Bach; Sonata para dos flautas, de Hándel; Sonata en Fa para violin y piano de 
Beethoven; Trio en Do para dos flautas y viola, de Haydn; Trio, de Jacques Ibert; Pan, para 
flauta y piano de Albert Roussel; Syrinx, para flauta sola, de Debussy; Berceuse, para dos 
flautas y viola de Hartman; Serenata para dosflautas y viola de Louis Moyse; La Canción, para 
la misma formación, de Marcel Gennero y Scherzo, para flauta, violin y piano de Martinu. 
(Este músico y Milhaud, compusieron obras para el Trio Moyse). 

El Trio Moyse regresó a Buenos Aires en 1961. Luego del alejamiento de Marcel 
Moyse, ilustre fundador del conjunto, ocupó el lugar del mismo su hijo Louis; la pianista 
Denise Bidal el lugar de éste, en tanto Blanche Moyse-Honegger, siguió en el mismo atril, 
como violinista y violista. 


SZYMON GOLDBERG, VIOLINISTA 


El 22 de setiembre, la Asociación Amigos de la Música presentó en la sala del 
Broadway al violinista polaco Szymon Goldberg, al que se escuchó con la Orquesta de 
Cámara de la Asociación, dirigida por Ljerkó Spiller, en el Concierto N*2 de Bach, en el 
Concierto N95 K. 219 de Mozart, y en el Concierto en Re Menor para dos violines y orquesta, 
de Bach, con Ljerkó Spiller en el segundo violin. 


283 


Como tantos otros músicos de primer orden, Szymon Goldberg fue un niño prodigio 
que en la madurez no desmintió ese antecedente. Recorrió todo el mundo en giras de 
conciertos que le valieron grandes triunfos. Olin Downes, encontró en él, a "un músico puro 
y un violinista de cualidades poco comunes". Fue Goldberg un notable cultor de la música 
de cámara y, como tal, un sonatista de gran prestigio. Formó un Trio especialmente apreciado 
en Europa, con Paul Hindemith y Emanuel Feuermann, y dirigió la Orquesta de Cámara de 
Holanda, un conjunto internacionalmente elogiado. 

La visita de Szymon Goldberg a Buenos Aires fue lamentablemnete muy breve. Sólo 
se lo escuchó en un concierto en el que el artista dejó una impresión de fatiga que restó a su 
desempeño el brillo que cabía esperar de sus antecedentes, y en el que de todos modos quedó 
a salvo el impecable estilista. 


EL CUARTETO HUNGARO 


"El conjunto que integran Zoltan Szekeley y Alexander Moskowsky, violines; Denes 
Koromzai, viola, y Vilmos Palotai, violoncelo, es no sólo una de las agrupaciones de cámara 
más perfectas que pueden escucharse en la actualidad, sino que admite sin desventajas el 
cotejo con las de mayor categoría artística que nos han visitado". Así nos referíamos en 
nuestra columna de crítica al Cuarteto Húngaro, luego de su debut en el Teatro Astral el 5 
de setiembre, en la temporada de la Asociación Wagneriana. El conjunto magyar se había 
presentado con un programa que reunía tres cuartetos: el op. 64 N*5 "de las Alondras", de 
Haydn; el op.59 N*1 de Beethoven, y el op. 10 de Debussy. Desafortunadamente fue este el 
único concierto del Cuarteto Húngaro, excepción hecha de su participación en un concierto 
de difusión cultural que se realizó en el Teatro Municipal y de dos conciertos radiales. 

Regresó este magnífico conjunto de cámara en 1957, convocado por la Asociación 
de Conciertos de Cámara, para la ejecución integral de los Cuartetos de Cuerdas de 
Beethoven. En esta segunda presentación en Buenos Aires, el cuarteto magyar se presentó 
con algunas modificaciones en su formación. Ahora, lo integraban Zoltan Szekeley y 
Alexander Moskowski, violines; Denes Koromzai, viola y Gaby Magyar, violoncelo. 

En 1970, con los auspicios del Mozarteum Argentino, volvió a ofrecer al público 
porteño la integral de los Cuartetos de Cuerdas de Beethoven, de los que este conjunto ha 
sido un intérprete memorable. Un nuevo cambio se había producido en la formación del 
Cuarteto Húngaro y consistía en el cambio del segundo violin Alexander Moskowski por 
Michael Kuttner. 


ESTRENO DE LA SUITE LIRICA DE ALBAN BERG 


Unacontecimiento del que -debemosdecirlo- no participó un público especialmente 
numeroso, desinteresado por la obra principal del programa, cuyo autor era virtualmente 
desconocido por el oyente comun, fue el estreno argentino de la Suite Lirica de Alban Berg, 
que fue presentada en la versión de tres movimientos para orquesta de arcos. Esto ocurrió el 
12 de setiembre, en el Teatro Odeón, en el séptimo concierto de la temporada de Amigos de 
la Música, cuya orquesta de cámara había sido puesta a las ordenes de Erich Kleiber. 

Inmediatamente posterior a "Wozzeck", la Suite Lírica fue compuesta para cuarteto 
de cuerdas, tres de cuyos movimientos fueron luego reunidos por el autor en una Suite para 
orquesta de cuerdas. Alban Berg sigue fiel a su tendencia de no resignar los valores de la 
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música a las exigencias del sistema, tratando, en cambio, de que este sirva a sus propósitos 
expresivos. Su fuerte sustancia musical y hondo contenido dramático, un decantado 
preciosismo en la elaboración de la materia sonora y una intensidad expresiva que no declina 
en ningún momento, hacen de la Suite Lírica una de las más bellas creaciones de la literatura 
musical contemporánea. 

La dirección de Erich Kleiber, hizo honor a la importancia de la obra. Suya fue la 
excelente idea de repetir la ejecución de la Suite Lirica después de haber completado el 
programa del concierto, con el objeto de facilitar la comprensión de la misma por parte de 
la audiencia, escasa pero atrapada por la fascinación de la obra. 


LA "MISA" de STRAVINSKY 


El estreno de una nueva obra de Stravinsky, ha despertado siempre gran expectativa. 
No se es porque sí uno de los más grandes compositores de este siglo, aunque ello no avale 
su entera producción. Lo cual es, por otra parte, algo lógico. En definitiva, no se mide la 
grandeza de Beethoven por "La Consagración de la Casa". 

Una de las causas en las cuales se basa esa expectativa es saber qué nueva sorpresa 
deparará Stravinsky, cuál será la última palabra, hacia qué nueva dirección apuntará. Uno 
de los compositores más grandes del siglo y también, uno de los más desconcertantes. Cada 
obra suya es una experiencia nueva, distinta. 

La Misa, es una obra distinta. Compuesta para voces mixtas y doble quinteto de 
vientos, es una obra ascética, testimonio de la propia fe del compositor, se impone por su 
esencia primitiva acentuada por alguna reminiscencia del gregoriano. De sencilla, clara 
escritura instrumental, el mayor interés expresivo reside la parte vocal que tiene fragmentos 
de bello lirismo. 

La Orquesta Sinfónica de Buenos Aires, un coro mixto no identificado y el organista 
Silvio Fornasari, todos a las ordenes del maestro Pedro Valenti Costa, animaron la primera 
ejecución sudamericana de esta Misa stravinskyana que se escuchó en el Teatro Municipal 
el 6 de octubre de 1949, a muy poco más de un año de su estreno mundial. 


EL ESTRENO DE "LA MUJER SIN SOMBRA" 
de STRAUSS 


"IFIGENIA EN AULIS", 
de GLUCK 


y PADMAVATI, de ROUSSEL 


Cada estreno de una ópera de Richard Straussen el Teatro Colón constituyó un gran 
acontecimiento. La primera representación en América de La mujer sin sombra (Die Frau 
ohne Schatten), que se efectuó el 4 de octubre de 1949, tuvo especial relieve, por tratarse de 
una de las obras más importantes que Strauss escribió para el teatro lírico, así como por la 
excepcional calidad de la producción que dirigió Erich Kleiber y cuyo movimiento escénico 
trazó Otto Erhardt. Fue importante, dentro de los gustos de la época, la escenografía de Saulo 
Benavente. 
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El extenso reparto, movilizó a buena parte de los mejores elementos comprimarios 
locales que cumplieron eficientemente la difícil prueba musical, de las partes secundarias, y 
que incluyen complicados coros internos, formados por voces solistas. Un inesperado 
problema -la enfermedad de la soprano Hilde Konetzni- dejó en las dos primeras funciones 
sin titular el principal rol femenino, La Tintorera; pero la situación fue felizmente salvada 
por la meritoria cantante argentina Mary Cherry, que era "cover" de Konetzni, quien llevó 
a buen puerto el personaje. Germaine Hoerner, fue la Emperatriz; Ludwig Suthaus, el 
Emperador; Elisabeth Hóngen, la Nodriza; Ludwig Weber, Barak; Amanda Cetera, el 
Guardián del Templo y Olga Chelavine, la Voz del Halcón. 

Otras dos grandes obras, muy alejadas en el tiempo, coincidieron en la misma 
temporada: Ifigenia en Aulis, de Gluck, cuyo estreno parisino data de 1774, y Padmávatf, de 
Albert Roussel, estrenada, también en Paris, en 1923. Lassepara, pues, un siglo y medio y, con 
ello, un mundo en materia de concepción técnica y estética. Fue una gran experiencia haber 
podido enfrentar en una misma temporada, a menos de quince días de distancia, a dos obras 
que estando en las antipodas, tenían sin embargo, sutiles semejanzas. 

Ifigenia en Aulis fue la última ópera de Gluck estrenada en el Teatro Colón, donde, 
curiosamente, se conoció antes Ifigenia en Tauris, que es cronológicamente posterior (ver 
1937). La primera representación, primera también en Sud América, fue el 29 de julio. 

La ópera de Gluck tuvo como protagonista a Delia Rigal, a Héléne Bouvier, como 
Clitemnestra; Tyge Tygessen, como Achille, y Victor Damiani, como Agamenon. Director 
musical fue Héctor Panizza, José Gielen, régisseur, y Leticia de la Vega, coreógrafa. 

Padmávati, de Roussel, fue un estreno americano. La primera representación fue el 
5 de julio. Dirigida por Ferruccio Calusio, fue cantada por Héléne Bouvier, en el rol del título; 
Tyge Tygessen, como Ratan-Sen; Felipe Romito, como Alaouddin, y Zaira Negroni, como 
Nakamti. El elenco de apoyo, muy numeroso, consistía, además, en veinte voces internas. 
Regisseur y coreógrafo, fue Aurel S. Millosz. 

En la misma temporada, Millosz presentó con el Cuerpo de Baile del Teatro, dos 
ballets: el concerto mímico-coreográfico Escenas burlescas napolitanas, sobre la Scarlattiana, 
de Alfredo Casella, y Bolero, de Ravel. 


ALBERTO LYSY 


En el nivel concertístico, la carrera del violinista Alberto Lysy, un alumno de Ljerkó 
Spiller y luego de Max Rostal, en Inglaterra, y de Pierre Pasquier, en Francia, comienza en 
1949 cuando obtiene el primer premio en un concurso de la Sociedad Hebraica Argentina, 
al cual en corto tiempo se sumaron otros, nacionales y extranjeros. Su gran debut fue el 1? 
de julio de 1952 en la temporada de la Asociación Amigos de la Música, cuando bajo la 
dirección de Igor Markevitch, tocó el Concierto en Mi Bemol K. 268 de Mozart (digamos 
de paso que acerca de la autenticidad de esta obra existieron dudas). Es el principio de una 
carrera que se desarrollará rápidamente y que le valdrá nuevas satisfacciones como las del 
Premio de la Sociedad Anglo-Argentina de Londres (1953), la descollante actuación en el 
Premio Reina Elisabeth, de Bélgica, el Premio López Buchardo, en la Argentina, y sus 
constantes giras de conciertos en Europa y en el país. En 1955, actúa por primera vez en el 
Teatro Colón, al que volverá repetidamente, como solista de la Tzigane de Ravel, y en 1956, 
a cuatro años de su debut, actúa nuevamente en Amigos de la Música como solista del 
Concierto de Schumann, en el centenario de la muerte del autor. 
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En 1952 obtiene una beca que le permitirá trabajar con Yehudi Menuhin con quien 
establecerá una duradera relación profesional y del que se convertirá en un estrecho 
colaborador. 

Á su iniciativa se crea en Buenos Aires en 1965 la Academia Internacional de Música 
(véase), filial de la Academia Internacional de Música de Cámara con sede en Roma, y más 
tarde la Camerata Bariloche (ver 1968) de la que fue concertino y primerdirector musical hasta 
1971 (véase). Sobre este modelo, surgirá luego en Suiza, la Camerata Lysy Gstaad (ver 1980). 
A cierta altura de su brillante carrera como virtuoso del violin, comienza a inclinarse por el 
ejercicio de la música de cámara, que cultiva con los más grandes exponentes de esa actividad 
y por la pedagogía musical a la que dedica en Europa y en la Argentina la mayor parte de su 
tiempo, dirigiendo cursos de música de cámara dedicados a jóvenes instrumentistas. 


JOAQUIN RODRIGO VISITA BUENOS AIRES 


En los útlimos días de setiembre arribó al país el compositor español Joaquin 
Rodrigo, al que hizo internacionalmente famoso el Concierto de Aranjuez. De la amplia 
producción de este músico no es, probablemente, este concierto la mejor obra; pero es la que 
más se ha popularizado. 

La visita de Joaquin Rodrigo dió lugar a varios actos musicales en su honor. El más 
importante de ellos se efectuó en el Teatro Colón cuando Ferruccio Calusio incluyó en su 
concierto del 7 de noviembre dos obras del ilustre huésped: Concierto para violin y orquesta 
(solista: Enrique Iniesta) y Ausencias de Dulcinea. Ambas eran estrenos para Buenos Aires. 

El 11 de octubre, el Circulo Musical Femenino Santa Cecilia, le había dedicado su 
39a. sesión en la que participaron el músico y su esposa, Victoria Cambi, como pianistas. El 
programa estaba dedicado a obras del músico español, entre ellas, las Cinco Piezas Infantiles 
para dos pianos; Fino Cristal, una canción que interpretó la soprano Myrtha Garbarini con el 
autor al piano; Cuatro madrigales amatorios, Zarabanda Lejana y En los trigales, estas dos últimas 
por el guitarrista Manuel López Ramos y, por último, una composición humorística, Marcha 
de los subsecretarios, con los esposos Rodrigo en los dos pianos. 

El 24 del mismo mes, en el Teatro Empire, se realizó una conferencia-concierto, en 
la que el compositor se refirió a las obras vocales e instrumentales inscriptas en el programa 
y que permitieron probar hasta qué punto Rodrigo maneja con acierto la materia folklórica 
y con qué acierto escribe para la voz. 


HERBERT VON KARAJAN 


El salzburgués Herbert von Karajan, vino a Buenos Aires por única vez en 1949 para 
dirigir una serie de ocho conciertos con la Orquesta Estable del Teatro Colón y dos con la 
Orquesta Sinfónica de la ciudad. Por entonces, Wilhelm Furtwingler, que había actuado en 
Buenos Aires el año anterior, era la gran figura indiscutida de la dirección orquestal en el área 
alemana y uno de los más notables del mundo. También vivían por entonces otros grandes 
directores. Karajan asomaba ya, a los cuarenta años de edad, como para instalarse en esa 
privilegiada categoría; pero todavía, ajuzgar porsu actuación en Buenos Aires, su personalidad 
artística no había alcanzado la suprema madurez y la sabiduría que luego descendió 
generosamente sobre él, convirtiéndolo en el más notable director de orquesta de la segunda 
mitad del siglo. 
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CELEBRIDADES DE LA LIRICA 


También en esta temporada lírica del Colón se presentaron varios cantantes de 
obligada mención. No todos ellos se encontraban en el pináculo de la fama; pero no tardarían 
en alcanzarlo. 

La primera mención corresponde a Maria Callas, un nombre para la polémica; admirada 
y aborrecida, pero a cuya personalidad artística y a cuyo impulso debe no poco al arte lírico 
de nuestro tiempo. Vulnerable desde el punto de vista de la calidad de sus medios y de la 
técnica de que se servía, fue sin embargo una artista excepcional que inyectó a la Ópera una 
fuerte dosis de vitalidad.Cantó tres óperas: Turandot, Aida y Norma. 

El tenor Mario Del Monaco, dotado por la naturaleza de medios de singular potencia 
que lo ubicaron entre los más notables tenores dramáticos de su época, si no el mejor, su 
técnica, insuficiente, y su estilo de canto, hicieron que se impusiera solamente por la 
abrumadora importancia de su caudal y porsuexcepcional vitalidad. Del Mónaco, que debutó 
con Calas en "Turandot”, cantó en dos temporadas en el Colón, que incluyeron su notable 
"Otello". En la ópera de Puccini debutó también el bajo Nicola Rossi Lemeni, dueño de una 
bella voz y una distinguida personalidad artística que lo llevaron a ocupar un lugar destacado 
entre los cantantes de su cuerda. 

Otros debutantes que no debemos dejar de mencionar, fueron la soprano dramática 
Hilde Konetzni (Doña Ana, en "Don Juan"); la mezzo soprano francesa Héléne Bouvier 
(Padmávati) y su colega alemana Elisabeth Hóngen (Magdalena, en "Los maestros cantores”). 


LOS ESTRENOS 


Además de las obras de Stravinsky, Berg y Rodrigo, que se han mencionado antes 
como estrenos del año 1949, debemos recordar las siguientes: Serenata para tenor, coro y 
cuerdas, de Britten; Elegía Sinfónica, de Krenek; Santa Rosa de Lima, de José André; El tarco en 
flor, de Luis Gianneo; Ollantay, de Ginastera; Concierto para piano y orquesta, de Osias Wilensky, 
Tema con cuatro variaciones para cuerdas y piano, de Hindemith; Partita, de Bohuslav Martinu; 
Concertino para piano y orquesta de cámara, de Walter Piston; Obertura Trágica, de Wash- 
ington Castro, Concierto para violin y orquesta, de José Maria Castro; Preludio en Sol Mayor, de 
Floro Ugarte; Fantasía sobre un tema de Tallis, de Ralph Vaughan Williams; Suite all Antica, 
de Julian Bautista. 


ALICIA ALONSO Y EL BALLET DE CUBA 


El 14 de agosto de 1949 se presentó en el desaparecido Teatro Municipal (ex-Teatro 
Nuevo), la punto menos que legendaria bailarina cubana Alicia Alonso, con un conjunto de 
bailarines pertenecientes a distintas "troupes" con las cuales había actuado la artista en los 
Estados Unidos. Los programas que esta improvisada Compañía trajo a Buenos Aireseran, en 
su mayor parte "divertissements" con coreografías de Anton Dolin, Alberto Alonso - 
hermano de la bailarina y, además, su "partennaire"- y otros; pero también figuraron en esos 
programas los ballets Coppelia y, como novedad, Giselle, seguramente una de las más 
memorables creaciones de la artista caribeña que también bailó La Muerte del Cisne. 
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Alicia Alonso 


Comentando estas actuaciones, expresó el crítico Oscar Uboldi: 
"Alicia Alonso, bailarina absoluta, según reza el programa, es absolutamente 


bailarina y de las mejores. Técnicamente insuperable, con un sentido dramático siempre medido y 
seguro y con una justeza extraordinaria, conquistó al público, que la ovacionó largamente". 


Alicia Alonso regresó en 1954, presentándose en el Teatro Colón con su Compañía 
de Ballet, para ofrecer una serie de siete funciones, con los ballets Giselle, El lago de los cisnes 
y Coppelia. Los dos últimos, se representaban en versión integral por primera vez en el Colón. 

En 1958, volvió a la misma sala con Igor Yuskevitch como "partennaire", presentando 
la versión clásica de Giselle (Coralli-Perrot), repuesta y protagonizada por ella misma. 

Su cuarta actuación en Buenos Aires se produce en 1959. El 3 de octubre inicia una 
serie de espectáculos con el Ballet de Cuba, dirigido por Fernando Alonso. Este Balletactuaba 
por primera vez en Buenos Aires. En esas funciones desfilaron los siguientes títulos: El lago de 
los cisnes, Coppelia, Las bodas de Aurora, La fille mal gardée, Silfides, pas-de-deux de Don Quijote, 
Sinfonía Latinoamericana, Pas-de-quatre y Giselle. El interés del público se centró en las dos 
principales figuras: Alicia Alonso "en el pináculo de su arte" e Igor Yuskevitch "convertido 
en un milagro de precisión y en un gran bailarín y "partennaire" Fuera de ello, el conjunto 
cubano, formado por bailarines jóvenes e inexpertos, que protagonizaron accidentadas 
veladas, fue decepcionante. 

Una nueva actuación en Buenos Aires de la ilustre bailarina, en 1984, a treinta y 
cincoañosde su debut en esta ciudad y a veinticinco de su más reciente presentación, permitió 
apreciar una vez más la excepcional calidad de su técnica y de su capacidad expresiva y 
estilística. El Ballet Nacional de Cuba, que la acompañó en este viaje, se reveló como una 
Compañía de primera línea. El primer programa, estaba así formado: Silfides (Chopin-Fokin), 
Poema del Fuego (Scriabin-Méndez), Tarde en la Siesta (Ivanov-Alicia Alonso) y Adagio del 
segundo acto de El lago de los Cisnes (Tchaikowsky-Petipa). El segundo programa, reunió los 
siguientes ballets: Prólogo para una tragedia (Bach-MacDonald); Grand Pas-de-Quatre (Pugni- 
Perrot/Alonso); Pas-de-deux (Verdi-Herrera) y Carmen (Bizet-Schedrin-A.Alonso). 

Una nueva visita de Alicia Alonso, se registró en 1987. También en esta oportunidad 
vino con el Ballet de Cuba. Junto con la estrella de la danza, se lucieron excelentes intérpretes 
como Lopia Araujo, Marta Garcia, Lázaro Carreño, Rafael Padilla, Orlando Salgado, José 
Medina, Rolando Candia y Maria Elena Llorente. En programa: segundo acto de El lago de los 
cisnes, coreografía de Alicia Alonso; Jardin de Lilas, de Tudor; El Reto, de Hilda Riveros, y La 
viuda alegre, coreografía de Alberto Méndez. 


NUEVO BALLET NACIONAL 


El Pillán, ballet del compositor argentino Alfredo Pinto, con coreografía de lan 
Cieplinski, fue estrenado en el Teatro Colón el 10 de junio, con la dirección musical de 
Roberto Kinsky. 


290 


DE 1950 A 1959 


1950 
ORQUESTA SINFONICA DE RADIO DEL ESTADO 


La Orquesta Sinfónica de Radio del Estado, después Radio Nacional (ver 1937), 
creada en 1948, dió su primer concierto público el 5 de octubre de 1950 en el Aula Magna 
de la Facultad de Derecho y Ciencias Sociales. 

Su dotación había sido convenientemente reforzada en relación con la que se había 
utilizado desde 1948 para los conciertos en Estudio. Con ese concierto, inauguraba la 
Orquesta de Radio del Estado el primero de sus históricos ciclos sinfónicos (nos atrevemos a 
calificarlos de tal modo por la enorme trascendencia que alcanzaron). El programa inaugural, 
dirigido por Alexander Sienkiewicz, estaba dedicado a obras de Tchaikowsky: Capricho 
Italiano y Quinta Sinfonía. Los conciertos de este primer ciclo, llamado "de primavera" - 
nueve en total- fueron dirigidos por el nombrado Sienkiewicz y por Bruno Bandini (cinco 
conciertos). Bandini, había sido designado director titular de la Orquesta desde que la misma 
fuera creada. 

Estas series de conciertos sinfónicos gratuitos de Radio Nacional, que comprendían 
entre treinta y cinco y cuarenta audiciones anuales, se prolongaron durante más de quince 
años, hasta el 25 de agosto de 1966, y constituyeron una de las actividades más positivas que 
se desarrollaron por entonces en Buenos Aires, contribuyendo a formar nuevas legiones de 
oyentes, entusiastas y agradecidos. Pero, además y a pesar de las precarias condiciones del 
medio en el que se realizaban, no concebido para este tipo de actividades, tuvieron la virtud 
de formular nuevas propuestas de repertorio, porque exploraron todas las manifestaciones 
fundamentales de la música sinfónica, sin distinción de época, y al mismo tiempo permitieron 
conocer a importantes directores de orquesta, muchos de los cuales fueron luego llamados a 
actuar en el Teatro Colón y en diversas asociaciones y organismos musicales. Por supuesto, 
los directores argentinos ocuparon en estos conciertos un lugar destacado, a comenzar por 
Juan José Castro. 


PIERRE FOURNIER 


El 21 de mayo de 1950, en la sala del Gran Rex, y en el concierto de despedida de 
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Sir Malcolm Sargent, que había hecho su primera visita a Buenos Aires, hizo su debut el 
violoncelista francés Pierre Fournier, uno de los grandes maestros del instrumento. Con la 
Orquesta -reforzada- de la Asociación Amigos de la Música, actuó como solista del 
Concierto en Si Menor op.104 de Dvorak. Días después, Fournier se presentó en la 
Asociación Wagneriana. Con la colaboración del pianista Alfredo Rossi, presentó el 
siguiente programa: Sonata, de Francoeur; Suite en Re Mayor para violoncello solo, de Bach; 
Sonata N%2 en Fa Mayor op.99 de Brahms; Sonata en Re Menor de Debussy; Intermezzo, de 
Goyescas y Rondalla Arangonesa, de Granados, y las Variaciones sobre una sola cuerda, de 
Paganini. Dijo el crítico German Rodriguez Dibert: 

"El virtuosismo encubre a veces una lamentable carencia de sentido musical y de 
comprensión de las obras que se ejecutan; no es este el caso de Fournier. Posedor de una técnica 
prácticamente insuperable, es también un intérprete de reales valores espirituales. Alma de exquisita 


sensibilidad, sabe penetrar en el poético mundo de la Música, interpretar el genio de los creadores y 
comunicarlo con probidad y unción tan acendradas que hacen de él un verdadero, nobilisimo artista”. 


Luego de esta actuación, el músico francés se presentó en Amigos de la Música para 
actuar como solista, dirigido por Ljerkó Spiller, en el Concierto N% de C. Ph. Em. Bach y 
enel Concierto en Si Bemol Mayor, de Boccherini. Volvió Pierre Fourniera la Wagneriana, 
con el Conjunto Argentino de Cámara, actuando también en Amigos del Libro. 

Regresó Fournier a Buenos Airesen 1951, presentándose en el Teatro Colón el 11 
de agosto, secundado por Alfredo Rossi. Este fue el programa: Coral, de Bach-Fournier; Suite 
N93 para violoncelo solo de J. S. Bach; Sonata en La Mayor, de Locatelli; Sonata N%3 en La 
Mayor op.69 de Beethoven; Sonata Italiana, de Stravinsky; Melodía, de José Maria Castro, 
e Introducción y Polonesa Brillante en Do Mayor op.3 de Chopin. Fue este el primero de dos 
recitales que Fournier dió en esa sala. 

Este recital, confirmó los conceptos que había merecido Fournier el año de sudebut. 
Para el crítico Ricardo Turró: 

"puede hoy afirmarse, sin temor a errar, que luego de Pablo Casals, figura 
legendaria de su instrumento y personalidad señera de la música, es Fournier el representante máximo 
del cello. Al sustentar este criterio no hemos olvidado a otros calificados cellistas, que acaso podrían 
aventajarle en caudal de sonido o en calidad tonal, e igualarle en la técnica. Donde, a nuestro modo 


de ver, reside la superioridad incontrastable de Fournier, es en la cálida elocuencia de su fraseo, 
siempre matizado y rico en sutilezas". 


Fournier completó en 1951 su actuación con presentaciones en la Asociación 
Wagneriana y otras entidades. 

En 1957, retornó a Buenos Aires próximo al 30? aniversario de su brillante debut 
en Paris, que lo catapultó a la fama. Pocos años antes de ese lanzamiento, "Pierre Fournier, 
toca un poco en todas partes, en las orquestas de cine mudo, en los kioscos, en el Vieux 
Colombier, a pedido de Jacques Copeau, en una formación en la cual la batería estaba a cargo 
de Arthur Honegger..." (Alain Páris) 

Un recital en el Colón y actuaciones en Amigos de la Música (Concierto op.129 
de Schumann), así como una magnífica sesión de Sonatas para violoncelo y piano que 
desarrolló con Rudolf Firkusny en el Teatro Colón, compusieron el programa de conciertos 
de Fournier. 

Dos nuevas visitas realizó a Buenos Aires el gran artista, cuyos puntos culminantes 
fueron: en 1965, el ciclo de las cinco Sonatas para violoncello y piano y los tres Temas con 
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Quinteto Chigiano 


Variaciones, de Beethoven, dos sobre temas de Mozart y uno sobre un tema de Hándel, que 
Fournier realizó en dos sesiones con el pianista Rafael González, y que fue auspiciado por el 
Mozarteum Argentino, y en 1968, la actuación como solista, en el Teatro Colón, del 
Concierto para violoncello y orquesta op.33 de Saint-Saéns, y de las Variaciones Rococó, de 
Tchaikowsky. 

La última actuación de Pierre Fournier en Buenos Aires data del año 1975. 
Reapareció en un recital organizado por el Mozarteum Argentino, en el que hizo escuchar 
obras de Schumann, Brahms, Debussy y la Suite N%6 para violoncelo de Bach. El gran artista 
triunfó sobre el ejecutante cuyos medios técnicos se hallaban ciertamente disminuidos. 


LOS DIRECTORES QUE DEBUTAN: 
BOHM - KUBELIK - CHAVEZ 


Alto exponente de la dirección orquestal austríaca y uno de los últimosrepresentantes 
de esa magnífica escuela, Karl Bóhm se presentó en 1950 en el Teatro Colón. Fue la primera 
de las cinco visitas que este maestro realizó a Buenos Aires, en una de las cuales, en 1965, lo 
hizo con la Orquesta Filarmónica de Viena (véase). El año de su debut, Bóhm dirigió "La 
Walkyria", "La flauta mágica", "Fidelio" y "Jenufa", esta última en calidad de estreno. Luego 
regresó en 1951, 1952,1953 y como quedó dicho, en 1965. 

Además de "Jenufa", el ilustre director austríaco, estrenó otras óperas y composiciones 
sinfónicas: "Wozzeck", "El castillo de Barba Azul", las Cuatro Ultimas Canciones de Richard 
Strauss, y La canción de la tierra, entre otras. 

A dos años de su creación, la joven Orquesta Sinfónica del Estado, era protagonista 
de un ciclo de conciertos con directores y solistas de primer orden, que se realizó en el Gran 
Rex y que permitía vislumbrar un hermoso futuro para la actividad sinfónica. 

El primer concierto de este ciclo, se realizó el 5 de julio con la dirección del músico 
checoslovaco Rafael Kubelik, por entonces director de la Sinfónica de Chicago. Hijo del 
famoso violinista Jan Kubelik (véase 1913), realizó una brillante carrera internacional acorde 
con los elevados méritos artísticos que aquí puso de relieve en los tres conciertos que dirigió. 
Kubelik se desempeñó con las mayores orquestas del mundo y en 1955 asumió la dirección 
del Covent Garden, de Londres. 

Carlos Chávez, que dividió sus actividades entre la composición y la dirección 
orquestal, vino varias veces a Buenos Airesentre 1950 y 1974. Debutó en esta ciudad al frente 
de la Sinfónica Nacional en el Teatro Colón, haciendo escuchar en esa oportunidad su 
notable Sinfonia India. Luego, en sucesivas presentaciones, dirigió el estreno argentino de sus 
Sinfonías N%3 y N%4, la Suite de Caballos de Vapor y la Toccata para percusión. Fue un 
correcto director y honesto intérprete. 

En la temporada sinfónica del Teatro Colón, debutó el director de orquesta húngaro 
Ferenc Fricsay, quien dirigió seis conciertos con la Orquesta Estable del Teatro, cuatro de ellos 
dedicados a "Carmina Burana", de Carl Orff, (primera audición) que se ofrecía en un 
programa con el ballet "Juan de Zarissa", de Werner Egk, y los dos restantes a obras de 
Hindemith, Veerhoff, Tchaikowsky y Bartók (Retrato Ideal, del op.5, con carácter de estreno 
local). 

Dueño del oficio y probo músico, demostró la razón del amplio crédito que le 
concedían los centros musicales más importantes de Europa y los Estados Unidos. 
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Un solo concierto dirigió en el Colón en la primera de las tres visitas que hizo a 
Buenos Aires, el director de orquesta inglés Malcolm Sargent, incluyendo en ese programa dos 
estrenos: Sexta Sinfonía, de Ralph Vaughan Williams y Variaciones y Fuga sobre un tema de 
Purcell, de Benjamin Britten. 

Un notable director por todo concepto, sin duda, pues no solamente sabía cómo 
obtener de la orquesta cuanto le requería, sino también un intérprete musical y comunicativo 
y de una admirable versatilidad estilística 

Regresó a Buenos Aires en 1952 y 1958. 


LOS ESTRENOS 


Entre los estrenos de música orquestal del año 1950, mencionaremos la Música 
Concertante op.8 de Carlos Veerhoff; el Concierto Campestre, de Washington Castro, la Sexta 
Sinfonía, de Gian-Francesco Malipiero; Concierto para orquesta, y Retrato idealop.5 de Bartók; 
El flautista increible, de Walter Piston; Sinfonia NI de Roberto Garcia Morillo; Suite para 
cuerdas, de Roberto Caamaño; Elegia de Próspero López Buchardo; Sinfonias India y Antigona, 
de Carlos Chávez; Variaciones y Fuga sobre un tema de Purcell, de Britten y Sexta Sinfonia de 
Ralph Vaughan Williams, mencionadas anteriormente; Concierto en Do Menor para piano y 
orquesta, de Elsa Calcagno; Concierto para Orquesta de Bartok y del mismo autor, Retrato ideal 
op.5, ya mencionado. 


"LA OPERA DE LOS MENDIGOS" 


En el marco de un Festival de Música y Teatro que, organizado por la Dirección 
General de Cultura del Ministerio de Educación de la Nación, entre el 14 y el 21 de octubre 
de 1950, se ofreció en el Teatro Cervantes una novedad que revistió no escaso interés y 
consistió en una exhumación de La Opera de los Mendigos, de Johann Christoph Pepusch, un 
alemán en Londres, y John Gay. Estrenada en 1728 en un teatrucho londinense, el Lincoln 
Innfield Theatre, La Opera de los Mendigos que fue una iniciativa tendiente a neutralizar la 
hegemonía de la ópera italiana en Londres y promover la fundación de la ópera inglesa, sólo 
contribuyó a revitalizar la anémica opera-balada, suerte de "singspiel" inglés. 

La versión que se ofreció en el Cervantes, el día 18, fue de Frederic Austin. 
Participaron en la misma miembros de la Orquesta Sinfónica de Buenos Aires y los solistas 
de la Agrupación de Instrumentos Antiguos, que actuaron bajo la dirección general del 
fundador de la última, Adolfo Morpurgo. Vocalmente las páginas de mayor lucimiento, 
fueron bien definidas por los cantantes del Teatro Colón, Renato Cesari, Olga Chelavine, 
Isabel Casey y Carlos Feller. 

Los resultados artísticos estuvieron, ciertamente, por debajo de las expectativas y de 
la importancia de esta inesperada exhumación. 


"JENUFA", DE LEOS JANACEK 


Jenufa, del compositor checoslovaco Leos Janacek, se representó por primera vez en 
Sud América, el 30 de junio de 1950 en el Teatro Colón. Otra ópera del mismo autor, Katya 
Kabanova, se cantó en el Colón, también por primera vez en Sud América, el 10 de mayo de 
1968. Ambos estrenos permitieron conocer, a través de obras bien representativas de su 
personalidad como operista, a uno de los músicos creadores más importantes de su país, 
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considerado no solamente como autor de obras líricas, sino también por una música sinfónica 
y una música de cámara de singulares méritos parte de la cual se ha difundido en esta ciudad. 

Jenufa es la ópera de Janacek que goza de mayor difusión. Tuvo en el Teatro Colón 
notables intérpretes: Tiana Lemnitz (Jenufa), Margarate Klose (La Sacristana), Ruzena 
Horáková (La Abuela), Anton Dermota (Latza), Ludwig Suthaus (Steva) y Joseph Herrmann 
(El capataz del molino), con un eficaz elenco de apoyo. Director de orquesta fue Karl Bóhm 
y regisseur, Otto Erhardt. 


DEBUT EN EL COLON 


Una cantante de primera calidad se presentó en el Colón en la temporada lírica de 
1950: la mezzo soprano alemana Margarete Klose a la que el público admiró también como 
imponente Fricka en "La Walkyria" y luego, como La Sacristiana en "Jenufa”. 


LA FAMILIA TRAPP 


A comienzos de los años 30s. una aristocrática familia oriunda del Tirol, resolvió 
formar un conjunto vocal para cultivar la música coral de los polifonistas del siglo XVI, la 
música religiosa de Bach, Mozart y Brahms; canciones del período isabelino, villancicos, 
baladas e incluso, "Jódler" alpinos. La baronesa Maria Augusta von Trapp, alma mater del 
conjunto, tuvo a su vera a sus hijas Maria, Martina, Agata, Rosemarie, Hedwige y Eleonora 
y a sus hijos Werner y -cuando el Coro vino a Buenos Aires-, Johannes, de diez años de edad, 
que formaba en el grupo de sopranos. Este conjunto llevó el nombre familiar: Coro Trapp, 
convirtiéndose, cuando se radicó en los Estados Unidos, en 1939, en “The Trapp Family 
Singers”. En aquel país y en el Canadá, el Coro Trapp había dado, cuando debutó en Buenos 
Aires, no menos de un millar de conciertos. 

El Coro Trapp se presentó en el Teatro Colón el 20 de mayo, iniciando un ciclo de 
tres conciertos, dirigidos por el Reverendo Franz Wasner, íntimamante vinculado a la familia 
von Trapp y experto conductor. Pudo admirarse en esos conciertos la calidad vocal del Coro, 
su musicalidad y una versatilidad propia de una sólida cultura. 

Como se señaló entonces, la actuación de este conjunto vocal se constituyó en uno 
de los mayores acontecimientos del año musical. 


LA SOCIEDAD BACH 


En el mes de julio de 1950, año del bicentenario de la muerte de Juan Sebastián Bach, 
quedó fundada la Sociedad del epígrafe, cuya Comisión Ejecutiva estaba formada por 
conocidas personalidades del mundo artístico y cultural de la ciudad: Cirilo Grassi Díaz, 
Próspero López Buchardo, Marcos Victoria, Julio Noé, Nicolás Coronado, Orestes Sciutti, 
Cesáreo Bernaldo de Quirós, Enrique Oyuela, Blas J. Dhers y Carlos Alberto González. 

El Primer concierto de la nueva entidad se efectuó el 22 de agosto en el Teatro 
Politeama Argentino. Fue dirigido por Pedro Valenti Costa y el programa reunió dos obras 
del patrono de la Sociedad: el Magnificat y la Cantata N*106. Las actividades de ese año, 
comprendieron, un recital de "lieder", a cargo de Lydia Kindermann ("El viaje de invierno", 
de Schubert); un recital del pianista Alexander Borovsky, con obras de Bach, y un concierto 
sinfónico vocal, dirigido por Pedro Valenti Costa, en el que se escucharon las siguientes obras: 
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Stabat Mater, de Palestrina, en primera audición; la Cantata de Bach "Lobet den Herrn 
Haiden", y la Misa, de Stravinsky. 


INSTITUTO DE ARTE MODERNO 


Con el propósito de abarcar la totalidad del arte contemporáneo, se constituyó en 
1950 el Instituto de Arte Moderno, que organizaba muestras de arte abstracto y conciertos. 
Como bien afirma John King en su trabajo "El Di Tella y el desarrollo cultural argentino", el 
Instituto de Arte Moderno "(...) fue, en pequeña escala, el Di Tella de la década del 50." 

El AMA. inició sus actividades musicales en el mes de julio, con un concierto a 
cargo del Conjunto de Cámara Mozart. El programa incluyó dos estrenos: el Quinteto para 
violin, oboe, viola, clarinete y contrabajo, de Prokoffiev, y el Divertimento para nueve 
instrumentos, de Walter Piston, y, además, la Sonata para arpa, flauta, y viola, de Debussy, 
y el Divertimento N%2 para flauta, oboe y clarinete, de Luis Gianneo. 

El Instituto de Arte Moderno desarrolló sus actividades musicales en su Salón de 
Conciertos, sito en la calle Florida 659. 


CIRCULO DE CRITICOS MUSICALES 


El 1? de noviembre de 1950, veinticuatro críticos musicales activos en los medios 
periodísticos de la ciudad, suscribieron el acta de fundación de una entidad profesional a la 
que denominaron Circulo de Criticos Musicales de Buenos Aires, con los siguientes objetivos" 
proponer a la unión de todas las personas que se dedican a la actividad de críticos musicales 
para mejorar salvaguarda de sus intereses profesionales; perfeccionamiento y depuración de 
la función crítica; contribuir al mejor conocimiento por parte del público de dicha función 
por medio de conferencias, publicaciones, etc.; bregar por la independencia de criterio y la 
libertad de expresión dentro de las normas de competencia y de ética profesional; alentar y 
estimular la produción e interpretación de obras musicales por medio de premios y menciones 
y llevar, por fin, a cabo cualquier tarea inherente a la consecución de los principios antes 
enunciados." 

El primer Consejo Directivo de la entidad estuvo integrado por Jorge D'Urbano 
(Secretario general), Roberto Garcia Morillo y Enzo Valenti Ferro. 

El Circulo de Criticos Musicales de Buenos Aires instituyó Menciones para premiar 
a los mejores intérpretes, creadores, editores de música y sociedades más distinguidas de cada 
temporada, a partir del año de su fundación. 

La existencia de esta entidad se prolongó varios años. Lamentablemente, hubo de 
ser disuelta. Posteriormente, se constituyó la Asociación de Críticos Musicales de la 
Argentina. 


EL BALLET DE LA OPERA DE PARIS 


Esta Compañía, de la cual era Serge Lifar (véase 1934) bailarín y coreógrafo, se 
presentó en el Teatro Colón el 12 de setiembre, iniciando una serie de quince espectáculos. 
Lifar intervino en ellos como coreógrafo e intérprete, reeditando los éxitos de su primera 
temporada en Buenos Aires. El amplio y excelente repertorio de la "troupe” parisiense, que 
venía con elementos de primer orden, comprendía creaciones como Icaro, L“Apres midi d'un 
faune, Suite-en-blanc, Coppelia, Les Mirages, Fedra, Dramma per musica, el estreno de El palacio 

297 


Michel Borovsky 


Tamara Toumanova 


de cristal, de Bizet-Balanchine, etc. Con Fedra, hizo su presentación la bailarina Tamara 
Toumanova. 

Lifar volvería al Colón en 1962 y 1964, para reponer algunas de sus creaciones con 
el Cuerpo de Baile del Teatro. Por su parte, Tamara Toumanova, lo haría en los años, 1953, 
Si Oleg Tupin; 1956 y 1962, con Wladimir Oukhtomsky, y en 1962 para una reposición de 
Fedra. 


LA COREOGRAFA TATIANA GSOVSKY 


En 1950 inicia su vinculación con el Teatro Colón la coreógrafa rusa Tatiana Gsousky, 
que en esta temporada presentó sus ballets Juan de Zarissa, con música de Werner Egk, y 
Ajedrez, del compositor argentino Arnaldo D' Esposito. 

Regresó al Colón esta talentosa artista, en 1951. En la temporada de ese año, montó 
los ballets Romeo y Julieta (Prokoffiev) y Hamlet (Blacher), creando también la coreografía 
para las representaciones de la ópera Orfeo y Euridice, de Gluck. 

Nuevas presentaciones de Gsovsky en la misma sala, se registran en 1962, con el 
estreno de sus ballets Abraxas (Werner Egk), El retomo (Luis Gianneo) y Mouvements 
(Wolfgang Fortner); en 1964, cuando actíua en el Colón con el Ballet de la Opera de Berlin 
y en 1966, cuando acompaña a un grupo de primeras figuras de ducho conjunto. 


CONJUNTO DE BALLET DE 
VASSILI LAMBRINOS 


Una breve temporada realizó en el Teatro Odeón, en el mes de junio, un conjunto 
de ballet dirigido por el bailarín y coreógrafo de origen griego Vassili Lambrinos. Estos fueron 
los números principales de los programas de ese ciclo, que incluyeron algunos divertissements: 
Cuadro Griego, Bailable Real de la Impaciencia, Sonata, Variaciones Sinfónicas y Narcisse. El crítico 
de ballet Oscar Uboldi, rescató de esos programas dosobras: Bailable Real de la Impaciencia, con 
música de Rodolfo Arizaga, para flauta, oboe y clarinete (estreno en Buenos Aires) y 
coreografía de Yurek Shabelewsky, y Narcisse, con música de Ravel y coreografía de Nina 
Verchinina, que fue afamada integrantes de varias compañias de ballet rusos. 

El conjunto de Lambrinos, ajuicio del mismo crítico, reveló entusiasmo y sinceridad 
y agregaba que el titular "es un bailarín de carácter, sugestivamente plástico" y que Sunny 
Lorenczi "es, evidentemente, el mejor elemento". 

Vassili Lambrinos, presentó en 1959 en el Teatro Colón, con carácter de estreno su 
ballet Interplay, con música de Morton Gould. 


ADOLPH BUSCH EN BUENOS AIRES 


"Un artista no debiera pensar jamás en la belleza de la ejecución sino en la obra 
interpretada". Son palabras de uno de los más calificados intérpretes de la música de cámara 
que conoció su tiempo: un músico, como se ha dicho, riguroso, apasionado, profundo" que 
desde su primera juventud fue magnéticamente atraído por ese género. Tenía veintidos años, 
cuando fundó en Viena el Cuarteto Busch o Cuarteto del Konzertverein, a cuya orquesta 
pertenecían sus integrantes. Tomó el nombre de Cuarteto Busch al término de la primera 
guerra mundial y se extinguió en 1952, a la muerte de su fundador. Maestro desde su juventud, 
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tuvo como alumno, en Basilea a un niño de once años llamado Yehudi Menuhin. En 1933 
abandonó Alemania cuando se le prohibió tocar con el pianista Rudolf Serkim, su yerno, 
que era judío. En Inglaterra, formó una orquesta de cámara que él mismo dirigía desde su atril, 
cuyo repertorio estaba compuesto, principalmente por obras de Bach y Hándel. En 1935, 
formó en Florencia la Orquesta de Cámara Adolph Busch, destinada a las grabaciones de los 
Conciertos Branderburgueses de Bach y, hacia 1950 -radicado desde 1939 en los Estados 
Unidos, donde fue introducido por Arturo Toscanini y Sergei Kusevitzky-, fundó la Escuela 
de Música de Marlboro (Vermont) y una orquesta adjunta, que le sobrevivieron merced al 
apoyo de Pablo Casals y de Rudolf Serkin, que fue su gran colaborador. 

Adolph Busch se presentó en el Teatro Broadway en el ciclo de Conciertos Hándel- 
Bach-Mozart-Beethoven, organizado por Amigos de la Música, con la Orquesta de la 
Asociación, actuando como director de la misma y como violinista. Su primer concierto fue 
el 22 de mayo de 1951. Este era el programa: Concerto Grosso N* 64 de Bach; Gran Fuga 
op.133 de Beethoven; Concierto para violin en Mi Mayor de Bach, y Serenata Nocturna para 
dos orquestas de cuerdas y timbales K.239,de Mozart. En los tres conciertos siguientes, siguió 
actuando como director y solista, excepto en el Concierto para violin y orquesta op.61 de 
Beethoven, en el que Ljerkó Spiller se hizo cargo de la dirección orquestal. Además del 
mencionado concierto de Beethoven y de las Romanzas para violin op.50 y op. 40 del mismo 
autor, Busch fue solista de los Conciertos para violinK.219 yK.211 y del Adagio y Fuga K.546 
de Mozart, y del Concierto en La Menor, de Bach. 

"Adolph Busch, escribimos entonces, es, sin duda un violinista de categoría pero no un 
virtuoso, en el sentido que suele darse a este adjetivo. No lo ha sido nunca ni necesita serlo para ser 
quien es: un músico de estirpe y un maestro del estilo. Sus conciertos han sido, ante todo, verdaderas 
clases magistrales en las cuales la música ha retenido para sí la total soberanía y en los cuales el 


pensamiento musical de cada autor ha sido traducido con una autoridad, una humildad, y una devoción 
ejemplares y desusada en estos tiempos dados al divismo." 


RUGGIERO RICCI 


El violinista italo-americano Ruggiero Ricci, debutó en Buenos Aires, el 16 dejunio 
de 1951, cuando era ya conocido en Europa y en los Estados Unidos como un instrumentista 
de portentosas cualidades. Tenía entonces treinta y tres años y habían pasado casi veinte 
desde que hiciera su primera aparición en Europa. Todas las características de su arte 
violinístico y de su personalidad artística habían aflorado ya , según pudo el oyente de Buenos 
Aires a través de la actuación de Ricci en numerosas temporadas, eran definitivas. 

El primero de los tres recitales que ofreció en el Teatro Colón tuvo el siguiente 
programa: Sonata en La Mayor, de Vivaldi; Chacona en Re Menor para violin solo de ].S. 
Bach; Sonata N*9 op.47 A Kreutzer, de Beethoven; Poema op.25, de Chausson; Segunda 
Rapsodia, de Bartók; Milonga, de Ginastera, e 1 Palpiti, de Paganini. Carlo Bussotti, fue su 
pianista. En la misma temporada, Ricci actuó como solista en el Concierto de Tchaikowsky, 
con la Sinfónica de Buenos Aires y la dirección de Manuel Rosenthal. 

Ruggiero Ricci actuó en Buenos Aires, en siete temporadas. Todo lo que la crítica 
dijo de él en relación con la primera, se repitió más o menos textualmente en las siguientes. 
Germán Rodriguez Dibert, escribió después de escucharle en sus primeros recitales: 

Violinista cuyo mecanismo, de una perfección asombrosa lo sitúa entre los más 
calificados ejecutantes de la época actual. En él convergen, armoniosa y plenamente desarrollados, 
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todos los elementos técnicos de una alta escuela violinística que apoya su eficacia en una profunda 
ciencia de la digitación y del arco y en un sonido difícil de superar por lo generoso y diáfano. La actitud 
de Ricci ante la página musical es...enteramente musical; quiero decir con esto que sólo parece 
preocuparle el contenido puramente sonoro de las obras, aquello que todo el mundo puede leer sobre 
el pentagrama, sin atribuir ni agregar a los sonidos ninguna otra significación fuera de la que tienen 
por sí mismos”. 


Esa actitud impersonal, esa indiferencia o mejor dicho, impavidez de Ricci frente a 
la música, frente a las ideas musicales ínsitas en los signos convencionales limitaba sus 
actuacionesa una mera aunque deslumbrante demostración del mecanismo infalible de quien 
probablemente entendía que cumplir con su misión de intérprete, equivalía a mezclarse con 
la genialidad del autor. El signo positivo de Ruggiero Ricci es su virtuosismo; el negativo la 
falta de interés musical. A veces es preferible -deciamos sobre este particular- que un 
instrumentista diga pocas cosas a que diga demasiadas, sobre todo, cuando estas últimas son 
artificiales o arbitrarias. "Pero tampoco este es el caso de Ricci, que puede transformar una 
obra de contenido, en una página de puro virtuosismo", agregabamos. En todo caso, si hay en 
él un mínimo de expresión, ha de reconocerse en su beneficio que esta no es nunca 
antimusical. También es menester acreditar en favor de Ricci el mérito de la seriedad y el 
equilibrio de sus programas, abiertos a un ancho panorama estético. Este programa, que 
presentó en la Wagneriana en 1953, lo ejemplifica: Sonata op.115, de Prokoffiev; Sonata de 
Bela Bartók y Sonata op.31 N*2 de Hindemith, todas en primera audición. Por supuesto, un 
violinista de sus fenomenales medios no podía renunciar a las grandes obras virtuosísticas, 
como los Conciertos y los Caprichos de Paganini; la Sonata en Re Menor para violin solo de 
Ysaye, o las páginas de Tartini, y las grandes obras de la literatura violinística que figuraron, 
casi sin excepción en sus programas, de cámara o con orquesta. Consignemos en este punto 
que Ricci dió a conocer en Buenos Aires el Concierto para violin y orquesta, de Alberto 
Ginastera, que él mismo había estrenado dos años antes en los Estados Unidos. 

En dos audiciones extraordinarias de sonatas intervino Ricci, con Friedrich Gulda, 
en 1960, y con Martha Argerich, en 1965. 

La actuación de Ruggiero Ricci en Buenos Aires se extendió por siete temporadas, 
entre 1951 y 1968. 


ANTONIO JANIGRO 


Los consejos de Pablo Casals orientaron a Antonio Janigro, todavía un niño, hacia 
el estudio del violoncello. Fue, desde muy joven un violoncelista descollante, prueba de ello 
es que se adjudicó numerosos premios que lo lanzaron a la carrera de conciertos. 

Radicado el artista italiano en Zagreb (Yugoslavia), desarrolló allí sus actividades 
musicales que dividió entre el violoncello y la dirección orquestal. La creación, en 1954, del 
conjunto Los Solistas de Zagreb (véase 1962), del cual fue director y solista, impuso un nuevo 
ritmo a su carrera internacional, hasta que su separación del mencionado grupo de cámara, 
le permitió reanudar sus giras de conciertos personales. No por ello dejó de actuar al frente 
de orquestas como la Sinfónica de Zagreb, la Orquesta de Cámara de la Radio del Sarre, el 
Angelicum de Milán etc. Según se verá, Janigro se presentó también en Buenos Aires como 
director de orquesta y ello al margen de sus actuaciones al frente de Los Solistas de Zagreb. 

Pero no es Antonio Janigro director de orquesta a quien deseamos referirnos, sino 
al extraordinario violoncelista que aquí pudo ser admirado no pocas veces. Un virtuoso fuera 
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de serie y un músico cabal, coexistían en el artista italiano para placer de sus oyentes. Un 
sonido puro y de gran belleza, una digitación insuperable y un arco ágil y preciso, se sumaban 
a una expresión musical cálida y comunicativa. La perfección instrumental y la esencia 
musical de la obra se unían en sus versiones, inteligentes, honestas y vitales. Estas cualidades 
no lo abandonaban cuando dirigía a los trece músicos de Zagreb, que respondían en 
consecuencia. Pero este era un ámbito, el de los pequeños conjuntos de cámara, en el que 
Janigro se manejaba cómodamente; los resultados -no los musicales, sino los atinentes a la 
dirección orquestal -exclusivamente- no eran, en nuestra opinión, los mismos cuando se 
enfrentaba a una orquesta sinfónica normal. 

Antonio Janigro -violoncelista, debutó en Buenos Aires en el mesdejunio de 1951, 
con la Orquesta Sinfónica de Buenos Aires, dirigida por Manuel Rosenthal, como solista del 
Concierto de Schumann. Luego, en un concierto de la Asociación Argentino- Yugoslava de 
Cultura, que se realizó en el Teatro Politeama Argentino con la dirección de Teodoro Fuchs, 
se le escuchó, primero, en el Doble Concierto para violin, violoncelo y orquesta de Brahms, 
con Ljerkó Spiller como violin solista; después, en el op.104 de Dvorak. Ese mismo año, el 
21 de agosto, con la Orquesta de la Asociación Amigos de la Música dirigida por Désiré 
Défauw, ejecutó el Concertino para violoncelo y orquesta de Albert Roussel, y el Concierto 
para violoncelo y orquesta de Boccherini. En el Teatro Ariel ofreció su recital de despedida, 
con la colaboración del pianista Leo Schwarcz con el siguiente programa: Sonata en Re 
Menor, de Debussy; Sonata en Fa Mayor de Brahms (memorable versión); Variaciones sobre 
un tema de La flauta mágica, de Beethoven, y Notturnino de Kunc. 

En 1953, regresó Janigro para protagonizar varios conciertos, en el Colón, en la 
Asociación Amigos de la Música, con el Collegium Musicum (Sonatas op.38 y op.99 de 
Brahms) y la Orquesta Sinfónica del Estado (Concierto op. 104 de Dvorak). En Amigos de 
la Música, con la dirección de Eduard van Beinum, actuó como solista del Concierto en Re 
Mayor, de Haydn. El 21 de agosto dió su primerrecital en el Teatro Colón, con la colaboración 
de Leo Schwarcz. Este fue el programa: Adagio, de Nardini; Toccata, de Frescobaldi; Sonata 
en La Mayor, de Boccherini; Variaciones sobre un tema de Corelli, de Tartini; Siete 
Variaciones sobre un tema de La flauta mágica, de Beethoven; Suite N*%3 en Do Mayor, de 
Bach; Sonata en Re Menor, de Debussy y Pampeana N%2 de Alberto Ginastera. 

En 1958, dirigió la Orquesta de Amigos de la Música con la que actuó también como 
solista (Concierto en Sol Mayor de Vivaldi-Bach-Keleman, y Concierto en Re Mayor , de 
Vivaldi) yen 1959, dirigió dos conciertos con la Orquesta Sinfónica Nacional, sin perjucicio 
de sus actuaciones como solista, constantemente requeridas por nuestras instituciones 
musicales oficiales y privadas. 

En 19672, presentó a sus Solistas de Zagreb, con los que retornó en 1966. 


OPERA DE AUTOR ARGENTINO 


El 10 de agosto de 1951, el Teatro Colón dió a conocerla ópera La Cuarterona, "libro, 
música e instrumentación", advertía el programa, de Juan Agustin Garcia Estrada. La nueva 
Ópera tuvo por director musical a Aldo Bonifanti y como protagonista a la cantante Zaira 
Negroni. 
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LOS ESTRENOS EN CONCIERTOS 


En esta temporada se registraron, aparte los ya mencionados, los estrenos de: Balada 
para violoncelo, de Frank Martin; el ciclo Das Marienleben (La vida de Maria), de Paul Hindemith, 
que a escasos días de diferencia fue presentada por el Instituto de Arte Moderno y la 
Asociación Amigos de la Música; Sinfonietta, de Janacek; Concierto para piano y orquesta, de 
Washington Castro; Cuatro interludios de "Peter Grimmes", de Benjamin Britten; Concierto 
Campestre, de Francis Poulenc; Dos Interludios de "Macbeth" y Suite Sinfónica, de Ernest Bloch; 
Cantata op. 69 "Salmo de Alegría”, de Jacobo Ficher; Sinfonia Litúrgica, de Arthur Honegger,; 
Suite N 2 de Bacchus et Ariane, de Albert Roussel; Rapsodia porteña, de Astor Piazzola. 


CUARTETO VEGH 


Cuarenta años de existencia tuvo el Cuarteto de Cuerdas Végh. Fundado en 1940, 
cumplió una brillante trayectoria desde que obtuvo, por unanimidad, el primer premio en el 
Concurso de Ginebra, hasta su disolución en 1980. 

El debut en Buenos Aires del afamado conjunto, se efectuó en la Asociación 
Wagneriana el 18 de mayo de 1951,con un programa que reunía tres Cuartetos: en Fa Mayor 
op.77 N92 de Haydn; en Mi Menorop.59 N%2 de Beethoven, y en Re MayorK.575 de Mozart. 
El Cuarteto Végh formaba con Sandor Végh y Sandor Zórly, violines; George Janzer, viola 
y Paul Szabo, violoncelo. Se trataba, pues, del grupo fundador. 

El mismo año, en tres sesiones que se realizaron a partir del 8 de junio, protagonizó 
en el Instituto de Arte Moderno, la primera audición sudamericana del ciclo integral de los 
Cuartetos de Cuerdas de Bela Bartók, ciclo del cual el Cuarteto Végh había hecho una 
especialidad. 

Sólido equipo, musicalidad, espontaneidad en la ejecución y en la expresión, 
homogeneidad sonora y estilística, real y permanente atmósfera de entrega cameristica en su 
labor, este formidable Cuarteto retornó a Buenos Aires en 1965. En el Teatro Colón, en dos 
sesiones que se efectuaron el 21 y el 28 de agosto, reeditó el Cuarteto Végh la ejecución de 
los seis Cuartetos de Bela Bartók. Incluyó en su actuación un concierto dedicado a Mozart 
(Cuarteto en Sol Mayor K.387), Schubert (Cuarteto en La Mayor op.26 "Rosamunda") y 
Brahms (Quinteto en Sol Mayor op.111), éste último con la participación del destacado 
violista italiano Arrigo Pelliccia. 


UN BALLET HINDU 


En el Teatro Casino, se presentó el Ballet Hindu de Mrinalini Sarabhai, a través del 
cual "la india milenaria" -comentó el crítico Oscar Uboldi- exhibe su arte refinado y sutil" Y 


continuaba: 

"Nuestros ojos occidentales, acostumbrados a la tergiversación del espíritu de la 
danza, se muestran sorprendidos ante el prodigio de tanta escencialidad. En el origen de todo, la cultura 
oriental nos muestra a través bailarines, los alcances de su influencia y su extraordinariamente 
reveladora persistencia. Porque hemos visto que en ella, en su danza, están presentes la danza clásica, 
la árabe, la española y hasta algunos olvidados pasos del folklore de nuestro desconocido norte. Esencia 
pura, por lo tanto generadora, estas danzas, que no pertenecen al teatro o al espectáculo, formas 
menores e impuras, entroncan con la gran tradición del arte en sí y ritualizan una religión, un estado, 
un sentimiento. Es decir, que saltando los caracteres, muestran el alma". 
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CANTANTES PARA EL COLON 


Entre los cantantes que se presentaron en el Teatro Colón en la temporada de 1951, 
se destacaron claramente la soprano alemana Christel Goltz y el tenoritaliano Gianni Poggi. 
Ella, en su debut fue protagonista de "Jenufa"; él, Ricardo en "Un ballo in maschera". Poggi 
poseía una voz de calidad, perfecto legato y brillante agudo;Goltz, un considerable patrimonio 
vocal, buena musicalidad y un fuerte temperamento teatral que encontraba su cauce natural 
en obras como "Salomé" y "Elektra". Actuó en el Colón en tres temporadas; Poggi, sólo en 
dos. 


GEORG SOLTI Y ATAULFO ARGENTA 


A Georg Solti, de origen húngaro, que fuera asistente de Arturo Toscanini en el 
Festival de Salzburgo (1936/37), donde actuó, precisamente en 1951, el año de su debut en 
Buenos Aires, dirigiendo la ópera de Mozart "Idomeneo", le esperaba todavía una extensa y 
brillante carrera que lo llevaría a las más altas posiciones de la música lírica (director musical 
del Covent Garden al que devolvió su antigua jerarquía) y sinfónica (titular de la Orquesta 
de Paris, la Filarmónica de Londres, la Sinfónica de Chicago, etc). Musicalidad , garra y 
pulcritud reveló Solti en los tres conciertos que dirigió con la Orquesta Sinfónica del Estado 
a partir del 19 de setiembre quien había de desarrollar aun más sus potencias artísticas y 
convertirse en un director wagneriano de primera clase. 

Con la Orquesta Sinfónica de Radio del Estado, también hizo su debut en esta 
temporada, Ataulfo Argenta, desde 1947 titular de la Orquesta Nacional de España y considerado 
como la mejor batuta sinfónica de ese país. 


AGRUPACION CORAL DE CAMARA 
DE PAMPLONA 


El 14 de agosto de 1951, inició en el Teatro Colón una serie de tres conciertos la 
Agrupación Coral de Cámara de Pamplona, un conjunto vocal compuesto por ocho voces 
femeninas y siete masculinas, fundado y dirigido por Luis Morondo, quien ha trabajado a 
fondo con sus subordanados un repertorio muy amplio que se extiende desde los grandes 
polifonistas hasta los compositores más destacados de nuestros días. El programa del debut 
comprendía obras de Victoria, Banchieri, Croce, Lasso, Senfl, Bacarisse, Remacha, Donosti 
y páginas populares. 

"De la Agrupación Coral de Cámara de Pamplona -decíamosen nuestra columna de crítica- 
se ha dicho que es el conjunto de este tipo que ofrece un sentido más instrumental. Este coro suena, 
en efecto, como un conjunto instrumental, con sus planos y volumenes claramente definidos y un 
equilibrio entre unos y otros que rara vez se logra con la voz humana" 


La musicalidad, la seguridad rítmica, la medida del tiempo, la afinación perfecta, la 
variedad de matices que obtiene en toda la gama sonora, desde los "pianissimi" apenas 
perceptibles -bellísimos en cualquier zona del registro vocal- hasta los "ff", en los cuales, sin 
perder la calidad tonal alcanza a adquirir una potencia aparentemente superior a las 
posibilidades de una agrupación de cámara y, porfin, el fervor con que hace música, permiten 
afirmar que el coro pamplonésesuno de los conjuntos vocales más perfectos que hayan pasado 
por Buenos Aires. 
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El Coro de Pamplona regresó a Buenos Airesen 1976, a veinticinco años de su debut. 
Lo presentó esta vez la Asociación Wagneriana en el Teatro Coliseo. 


1952 


SOCIEDAD DE CONCIERTOS DE CAMARA 


"Con el propósito de dedicarse por entero a la difusión de la música de cámara" y por 
iniciativa de la señora Cecilia Benedit de Debenedetti, directora de la esforzada Editorial 
Argentina de Música (véase 1945), la cantante Clara Goreloff, el compositor y crítico 
Rodolfo Arizaga y el clavecinista Adalberto Tortorella, se constituyó en las postrimerías del 
año 1952, la Sociedad de Conciertos de Cámara que cumplió por espacio de quince años una 
importante función en la vida musical de la ciudad de Buenos Aires, en orden a la finalidad 
enunciada en su acta de fundación. 

La sola enumeración de los compositores que estarían representados en su primera 
temporada, da una clara idea de la amplitud de criterio estético con que los fundadores de la 
nueva entidad se proponían desarrollar sus actividades. Véase si no: Arizaga, Bartók, Berg, 
Britten, Castelnuovo Tedesco, José Maria y Washington Castro, Chávez, Copland, 
Dallapiccola, Ficher, Gianneo, Ginastera, Guastavino, Kodaly, Messiaen, Orrego Salas, 
Satie, Schónberg, Suffern, etc. 

El debut de la Sociedad de Conciertos de Cámara se produjo en el Teatro Ateneo 
el 24 de abril de 1953, con la actuación de un conjunto instrumental dirigido por Teodoro 
Fuchs, la recitante Maria Kania, la clavecinista italiana Josefina Prelli, de dilatada y fecunda 
actuación en la Argentina, y la cantante Susana Naidich. El programa reunió el melodrama 
"Pierrot Lunaire", de Schónberg, que se ofrecía en primera audición en el país; el Concerto 
para clave e instrumentos, de Manuel De Falla y el estreno de la cantata de cámara "El 
Martirio de Santa Olalla", de Arizaga, sobre el poema de Garcia Lorca. 

Destacados intérpretes, en su mayor parte argentinos, dieron vida a un vasto 
repertorio en el que abundaron las obras que se ofrecían con carácter de estreno absoluto o 
primera audición, de Orazio Vecchi y Adriano Banchieri a Frank Martin y Oliver Messiaen, 
se sucedieron en los ciclos posteriores de la Sociedad de Conciertos de Cámara. La entidad 
llegó a tener su propio coro de cámara, que formó y dirigió Pedro Valenti Costa, director 
también de un curso de dirección coral que figuró entre las iniciativas no concertísticas de 
la Sociedad. 

Puede dar una idea de la trascendencia de la labor desarrollada por la Sociedad de 
Conciertos de Cámara, la mención de algunos títulos que figuraron entre sus programas, 
invariablemente novedosos e interesantes, comprendidos los estrenos y reediciones: 
L“Amfiparnasso y Le Veglie di Siena, de Orazio Vecchi; 11 Festino nella sera del Giovedí 
Grasso avanti cena, de Adriano Banchieri; el ciclo integral de los Cuartetos de Cuerdas de 
Bela Bartók y de Paul Hindemith; el ciclo de la obra pianística completa de Ravel; la integral 
de las Sonatas de Scriabin y de las Sinfonias de Milhaud; el Ludus Tonalis, de Hindemith; el 
Microkosmos, de Bartók; la Misa, la Canatata 1952 y Bodas, de Stravinsky; Le Vin Herbé y 
El Corneta, de Frank Martin; el Quatuor pour la fin du temps, Harawi y Trois Petites Liturgies 
de la Présence Divine, de Oliver Messiaen; Coro di Morti de Goffredo Petrassi, la Cantata 
Saint Nicholas, de Benjamin Britten; Ascanio in Alba, de Mozart; Diario de un desaparecido, 
de Janacek, etc. 
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Losprimerosciclos de conciertos de la Sociedad de Conciertos de Cámara coincidieron 
con los correspondientes al Panorama de la Música de Cámara Contemporánea, que 
desarrollaba la Dirección General de Cultura del Ministerio de Educación, por lo que con ese 
doble aporte a la difusión de la música de cámara llegó ésta a su apogeo interesando a anchas 
franjas de público. 


PANORAMA DE LA MUSICA ARGENTINA DE CAMARA 


En el mes de mayo se inició en el Teatro Nacional Cervantes el ciclo llamado 
"Panorama General de la Música Argentina de Cámara", organizado, como dijeramos, por la 
Dirección de Cultura del Ministerio de Educación. Tal como se reconoció en su hora, fue este 
el primer esfuerzo de gran magnitud que se realizó en la ciudad con el objeto de dar constancia 
documental del movimiento musical argentino. Este ciclo se caracterizó por la cifra global de 
los conciertos que losformaron, por la diversidad de los programas y el amplio criterio con que 
se realizó la selección de las obras, y, por fin, por la calidad de los intérpretes. El programa 
inaugural, comprendía las siguientes obras : Divertimento (1945), de Washington Castro; 
Divertimento N*%2 de Luis Gianneo; Seis Cantares de la Memoria, de Isidro Maiztegui; 
Juguetes, de Pedro Sáenz, y Scherzo, de Tirso de Olazábal. 

En los años posteriores y siempre organizados por la Dirección General de Cultura, 
se realizaron otros ciclos de elevado interés artístico e informativo, entre ellos, los siguientes: 
"Panorama de la Música Contemporánea de Cámara (1953), "Pequeños Recitales de Música 
Contemporánea de Cámara", "La joven Música Argentina", "Nuevos Valores Musicales" y 
"Músicos Contemporáneos". 


EL MOZARTEUM ARGENTINO 


A fines del año 1951, un grupo de distinguidas personalidades del quehacer musical 
argentino, a iniciativa del maestro Mariano Drago, analizó la posibilidad de crear la sociedad 
Mozarteum Argentino. Estudiado a fondo el proyecto, se convino en dar por constituída la 
entidad, suscribiendo el acta respectiva los señores Mariano Drago, Jorge D'Urbano, 
Johannes Franze, Erwin Leuchter, Carlos Pessina y Carlos Suffern. 

La fundación de esta asociación, que se constituyó con el patrocino de la Fundación 
Mozarteum de Salzburgo, no tomó estado público hasta el año 1952, cuando se adoptaron las 
primeras medidas para dar por existente en los hechos la nueva entidad. En mayo de ese año, 
el grupo fundador invitó a un importante grupo de personas del medio musical para adherir 
ala iniciativa al tiempo que abría una conscripción de socios. Entre los nuevos adherentes se 
contó al señor Cirilo Grassi Díaz quien, posteriormente, fue invitado a presidir la institución, 
nacida" con el fin de promover y realizar toda clase de estudios e investigaciones sobre el arte 
como sobre la personalidad humana de Mozart, así como cualquier otra actividad que tenga 
por objeto la difusión y mejor conocimiento de esa obra". 

El primer concierto del Mozarteum Argentino se realizó el 10 de junio de 1952 en 
el Auditorio Birabén. El programa se inició con una disertación del compositor Carlos Suffern 
y se completó con un concierto a cargo del Cuarteto Pessina y la cantante Ruzena Horákóva, 

con la colaboración del pianista Leo Schwarcz. Otras conferencias y conciertos efectuó el 
Mozarteum Argentino en su primera temporada, mateniendose activo en los años siguientes. 
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En 1956, cuando Grassi Díaz renunció a la presidencia de la Institución para ejercer la 
dirección del Teatro General San Martin, la presidencia de la misma es asumida porla señora 
Jeannette Arata de Erize. Se inicia entonces la segunda etapa de la vida del Mozarteum, 
caracterizada por un brusco golpe de timón en la conducción artística de la Institución que 
aleja a esta, sensiblemente, de la idealista declaración de principios de los fundadores. 

Mozart, quedará como el patrono de la entidad pero los objetivos de la misma serán 
mucho más amplios.Esinnegable el crecimiento que se opera en la misma y la proyección que 
adquieren sus actividades artísticas, tan importantes como diversas, que convierten al 
Mozarteum Argentino en una de las sociedades musicales más poderosas del país, con una 
organización que le permite tomar a su cargo giras de conciertos de orquestas sinfónicas, 
compañías de ballets y conjuntos de cámara extranjeros, para los cuales la Argentina resulta 
la etapa más importante del viaje pero no la única. Estas actividades son manejadas con agudo 
sentido artístico y claro sentido empresario por quien se define a sí misma"una profesional de 
la cultura". 

Extensa es la lista de orquestas europeas y americanas, conjuntos camarísticos y 
ballets que han actuado en Buenos Airescon los auspicios del Mozarteum Argentino y grande 
ha sido la trascendencia cultural de esas actividades que han permitido a nuestro público 
tomar contacto con manifestaciones musicales de excepcional categoría. 

Varias filiales de esta entidad han sido establecidas en el territorio de la república, 
las cuales desarrollan una labor apreciable. Dignas de mérito han sido la organización de los 
Conciertos del mediodía (ver 1959) y de ciclos destinados a la juventud. Así mismo, el 
Mozarteum sostiene la actividad del Quinteto de Vientos que fuera de la Orquesta Sinfónica 
Nacional; ha concedido un número apreciable de becas para jóvenes artistas y ha organizado 
también no pocos cursos de perfeccionamiento a cargo de sus artistas invitados. 


(MARIA) MARTHA ARGERICH 


El despertar de la década de los 40s. vió macer en Buenos Aires, a cuatro notables 
pianistas que figuran en la actualidad entre los más destacados de su generación. Ningún 
centro musical de nivel internacional ignora quiénes son Martha Argerich, Bruno Bernardo 
Gelber, Sylvia Kersenbaum y Daniel Barenboim, este último de creciente prestigio también 
como director de orquesta. Un quinto pianista argentino de esa época al que probablemente 
le estaba reservado el mismo privilegio, a juzgar por lo que ya había demostrado, Carlos Roqué 
Alsina, optó, en determinado momento, por la Composición. Martha Argerich, Bruno 
Gelber, Sylvia Kersenbaum y Roqué Alsina nacieron, a escasos meses de diferencia, en 1941; 
Barenboim, en 1942. Los cinco hicieron sus primeras presentaciones públicas siendo niños 
todavía o apenas entrados en la adolescencia. Las últimas presentaciones de Carlos Roqué 
Alsina como pianista, fueron en 1952 y 1953, las dos veces en el Teatro Colón, como solista 
de los Conciertosen La Menor de Grieg y K.488 de Mozart. Radicado más tarde en Alemania, 
sólo volvió al país con motivo del estreno de algunas de sus obras. Pero volvamos a Martha 
Argerich, porque este es su Capítulo. 

Maria Martha Argerich, dió sus primeros conciertos a partir de los cuatro años de 
edad, haciendose aquellos más frecuentes desde que, teniendo ocho, fue confiada a las sabias 
manos de Vicente Scaramuzza. Sin embargo, tomaremos como el punto de partida más 
significativo de su carrera, su debut en el Teatro Colón el 26 de noviembre de 1952 como 
solista del Concierto op.54 de Schumann, con la dirección de Washington Castro. El 
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Concierto de Schumann no era, ciertamente, la obra más indicada para la ocasión. Su 
contenido no siempre correctamente revelado por artistas ya hechos, estaba lejos todavía de 
las posibilidades de profundización de una niña de once años. Esta fue la conclusión final de 
la nota que escribimos en la oportunidad: 

"Esta niña -decíamos- toca muy bien el piano y además no ha perdido el tiempo 
en lo que a su preparación musical se refiere Su actuación en el Concierto de Schumann mueve a viva 


simpatía y a desear que las esperanzas que este bravo compromiso puede hacer fundar en su futuro, no 
se desvanezcan". 


Cosa que, ciertamente, no ha ocurrido. 

Residente por diez años en Europa donde cimentó sus conocimientos pianísticos y 
desarrolló sus dotes interpretativas con maestros como Friedrich Gulda, Madeleine Lipatti y 
Nikita Magaloff, sin olvidar los consejos que recibió del matrimonio Askenase y de Benedetti 
Michelangeli, la llevaron al estado actual de su carrera tras haberse adjudicado los más 
empinados premios internacionales, como los de Bolzano, Ginebra y Varsovia. 

Su regreso a Buenos Airesen 1965 fue una sucesión de poderosas afirmaciones de su 
notable evolución, de su talento y de su arrolladora personalidad. Reapareció el 16 de julio 
en el Teatro Colón con un recital que tuvo el siguiente programa: Partita en Do menor, de 
Bach; Sonata en Re Mayor op.10 N%3 de Beethoven; Sonata N%7 de Prokoffiev y Mazurcas 
y otras páginas, de Chopin. Un programa no menos comprometido dedicó Argerich a la 
WAagneriana: Sonata en Si Menor de Chopin; Fantasía op.17 y Toccata, de Schumann, y la 
Sonata N?7 de Prokoffiev. El 8 de agosto con Ruggiero Ricci un programa de Sonatas (en Sol 
Mayor de Mozart; N*%4 en La Menor "A Kreutzer" de Beethoven y N%2 en Re Mayor de 
Prokoffiev). Una semana más tarde, dirigida por Teodoro Fuchs, tocó con la Sinfónica 
Nacional el Concierto N*1 de Chopin, y, con un conjunto formado para la ocasión dirigido 
por Pedro Calderón, los Conciertos en Re Menor K.466 de Mozart, y N%3 de Prokoffiev. 

Estas actuaciones, tanto desde el punto de vista pianístico como interpretativo, 
superadas esporádicas situaciones de inestabilidad anímica (que se repitieron en 1969) y que 
ejercían cierta gravitación en el desempeño general de la artista, sobre todo porque limitaban 
su capacidad expresiva, mostraron a Martha Argerich dueña del control de cada instante de 
la ejecución, caracterizada tanto por la cristalina nitidez de la digitación, como por el rigor 
rítmico, el preciosismo sonoro y la musicalidad del fraseo. Además, pocos pianistas pueden 
pasar con la claridad conceptual y la misma seguridad que esta artista, del Concierto K.488 
de Mozart al N%3 de Prokoffiev, lo cual da idea de su versatilidad estilística. Que el mundo 
sonoro de algunos creadores -Bach y Beethoven, entre ellos- no hubiera sido totalmente 
conquistado hasta entonces por Argerich, no puede ser motivo de asombro. 

"Toda la crítica -comentó el periódico Buenos Aires Musical- ha coincidido en 
destacar los méritos de esta pianista compatriota que, siendo niña ya asombraba con sus raras 
cualidades potenciales y que hoy, muy joven todavía, ha respondido, superándolas largamente, las más 


optimistas esperanzas que entonces hiciera concebir. Estupendo mecanismo, fuerte personalidad y 
talento componen el bagaje de esta pianista que es, además, una artista nata”. 


Martha Argerich regresó a Buenos Aires en 1969, presentándose nuevamente en el 
Teatro Colón donde ofreció dos recitales. Luego, dirigida por Charles Dutoit, tocó con la 
Orquesta Sinfónica Nacional el Concierto en Do Mayor op.15 de Beethoven y el N%1 en Mi 
Bemol, de Liszt. También actuó con la Orquesta Sinfónica de Buenos Aires (Concierto en 
La Menor de Grieg) y para la Asociación Wagneriana y el Mozarteum Argentino. Asimismo, 
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con ocasión de la visita a Buenos Aires de la Orquesta Sinfónica de Cuyo, que se presentó en 
el Teatro Colón, actuó con la misma, como solista del Concierto N*1 de Chopin. 

En 1986, reapareció en el Teatro Colón como protagonista de un concierto confines 
benéficos . Con una orquesta formada para el caso, dirigida por Simon Blech, se desempeñó 
como solista en tres conciertos para piano y orquesta, el N% en Si Bemol Mayor op.19 de 
Beethoven; N*%1 en Mi Bemol Mayor de Liszt, y N%W3 en Do Mayor op.26. 


IRMA COSTANZO 


Irma Costanzo pertenece a ese escogido puñado de artistas argentinos que han 
ganado para el arte interpretativo nacional, en el ámbito de la música, el respeto y la 
admiración internacionales. Ella es, sin dudas, una gran guitarrista y una música de primera 
agua que tiene la virtud de lograr que sus oyentes se concentren en la música en la misma 
medida de su propia concentración, de manera tal que el virtuosismo instrumental de que 
hace galas no se convierta en el centro de interés de la ejecución. A ello agrega Irma Costanzo 
una claridad expositiva, una dignidad musical y una capacidad emotiva que contribuyen a 
hacer de una actuación suya una cautivante experiencia estética. 

Irma Costanzo, estudió con Abel Carlevaro y con Antonio Yepes (con éste en 
Buenos Aires y en Paris), al tiempo que trabajó música de cámara con alguien tan autorizado 
como Ljerkó Spiller. Debutó en Buenos Aires, su ciudad natal, el 14 de noviembre de 1952 
enel tradicional Salón "La Argentina", presentada por la Asociación Amigos de la Guitarra. 
Era entonces una adolescente. 

Un año después, la Asociación Argentina de Música de Cámara, la premiaba como 
la mejor ejecutante de la temporada. 

Luego de haber profundizado sus estudios y de una intensa labor concertística en el 
país, emprendió en 1962 una carrera intarnacional que había de consagrarla como una de las 
más brillantes guitarristas del mundo, en los principales centros musicales de Europa, los 
Estados Unidos de América, Japón, China, la Unión Soviética y países de latinoamerica a los 
cuales ha vuelto una y otra vez. El distinguido crítico musical chileno Federico Heinlein, 
condensó así su opinión para su columna de "El Mercurio", luego de una presentación de la 
artista argentina: 

"La intérprete argentina es un prodigio de musicalidad. Sus figuraciones nítidamente 
equilibradas, y su destreza digital difícilmente tienen parangón. Si embargo, más merecen subrayarse 
la calidad de su sonido, la gama sorprendente de expresión anímica. No hay ningún alarde exterior. 
Al contrario, la agilidad, el virtuosismo desaparecen ante el trémulo fervor de una artista que tañe su 
instrumento con forma exquisita, escuchándola en forma tan concentrada como si todo su ser se 


transformara en oido. Irma Costanzo logra que hasta las pausas entre las notas exhalen un perfume 
espiritual".. 


Dueña de un extenso repertorio que no deja de enriquecer, Irma Costanzo ha dado 
a conocer en Buenos Aires numerosas obras originales para guitarra de autores antiguos y 
contemporáneos, incluyendo buen número de compositores argentinos. 

Nuestra artista ha recibido numerosos premios. También han sido galardonados 
algunos registros de su profusa discografía, editada en el país y en el extranjero, tales como el 
dedicado a la obra completa de Joaquin Turina para la guitarra (1973) y otro, con músicas de 


Bach y Villa-Lobos. 
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Presente en Festivales Internacionales de Música a los que ha sido especialmente 
invitada, ha tenido en ellos una actuación relevante. 


EL ESTRENO DE "WOZZECK" de ALBAN BERG 


El 14 de octubre de 1952 es una fecha importante para el teatro lírico y para el 
movimiento musical todo de nuestra ciudad y del país. Esa noche tiene su estreno en el Teatro 
Colón la ópera "Wozzeck", de Alban Berg, un título clave en la evolución contemporánea del 
teatro lírico, que había registrado su estreno mundial en la Opera del Estado de Berlin el 14 
de diciembre de 1925, con la dirección musical de Erich Kleiber. A pesar de haber 
transcurrido más de veinticinco años desde esa fecha, histórica, sin duda, "Wozzeck" 
conservaba intacto todavía ese carácter de ópera de avanzada, por no decir de vanguardia que 
hoy, con sesenta años de existencia ha perdido, porque la obra de Alban Berg es ya un clásico 
de la ópera. No recordamos muchos ejemplos de obras que antes de su estreno hayan tenido 
a su favor una preparación del público tan variada y eficaz como la que tuvo "Wozzeck" en 
Buenos Aires, a través de muchos artículos y ensayos de divulgación, conferencias e incluso 
la publicación del libreto en castellano para la mejor comprensión del drama de Búchner que 
había "atrapado" a Alban Berg. La propia preparación de la obra exigió entonces el viaje 
previo de un director asistente de Karl Bóhm, que tendría a su cargo la dirección musical de 
la obra. Ese maestro asistente fue Ernst Márzendorfer. 

Veinte años antes de la primera representación de "Wozzeck" en el Teatro Colón, 
el 20 de octubre de 1932 en esa misma sala, Eugenio Szenkar, en uno de los conciertos con 
la Orquesta Estable, había dirigido tres fragmentos de la ópera de Alban Berg que han tenido 
en el concierto vida independiente, con la colaboración de la soprano Adelina Kortyko. 
(véase) Esos fragmentos fueron repetidos por otros directores, entre ellos, Fritz Busch, con 
Conchita Badía como solista (ver 1942). 

El estreno en el Colón tuvo gran éxito que obligó a repetir la ópera en la temporada 
siguiente. Desde entonces, "Wozzeck" ha vuelto en otras ocasiones al Teatro Colón. 

Los principales intérpretes de la versión de 1952, fueron: Marko Rothmuller 
(Wozzeck), Christel Goltz (Maria) Laszlo Szemere (Tambor Mayor), Eugenio Valori (Capitán), 
Karl Dónch (El doctor), Emilio Filip (Andrés) y Kurt Bóhme (Un artesano). 


DEBUT DE ALTA CATEGORIA 


La gran figura de la 45a. temporada lírica del Teatro Colón fue una artista admirada 
en todos los centros líricos del mundo: la soprano Victoria delos Angeles que también impuso 
en las salas de conciertos su condición de notable cantante de cámara. Una purísima 
musicalidad dominaba y jerarquizaba su canto más allá de la excelencia de sus dones vocales 
naturales y de la técnica consumada con que los manejaba. Artista culta, lo revelaba también 
la distinción y el equilibrio de su canto y de su temperamento dramático. 

Victoria de los Angeles, que debutó en Buenos Aires como protagonista de 
"Manon", actuóen el Colón en cinco temporadas, y ofreciendo también numerosos recitales 
en la misma sala y en asociaciones musicales privadas. 
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DIRECTORES 


Uno de los directores más apreciados de Europa y a quien se estimaba tanto como 
intérprete de la música llamada clásica como la de las expresiones más actuales, Hans Rosbaud 
se presentó en Buenos Aires el 19 de agosto, invitado por la Asociación Amigos de la Música 
para dirigir cuatro conciertos con la orquesta de la entidad. Posteriormente, dirigió dos 
conciertos con la Orquesta Sinfónica del Estado. En los programas de seis conciertos ofreció 
varias primeras audiciones, entre ellas la Serenata en La Mayor op.16 de Brahms; la Sinfonía 
de Cámara op.9 de Schónberg; Tema Variado de la compositora argentina Margarita Royer; 
Concierto de Cámara para flauta, corno inglés y cuerdas, de Honegger; Herodiade, de 
Hindemith; la Misa de Gloria, de Vivaldi-Casella; la Serenata N%9 K.320 de Mozart; el 
Concierto para dos pianos y orquesta en Fa Mayor, de Philip Emm. Bach, etc. 

Otro debutante de alcurnia fue Igor Markevitch, quien dirigió una serie de conciertos 
con la Orquesta de Radio Nacional y con la de Amigos de la Música. Volvió Markevitch para 
ambos organismos en 1953, y en 1968 dirigió su primer concierto en el Teatro Colón con la 
Orquesta Filarmónica de Buenos Aires. Maestro de altísimo nivel técnico y fino intérprete, 
su nombre ha figurado en forma permanente en los programas de las principales orquestas del 
mundo. 

Dosargentinos se incorporaron en 1952 a la actividad sinfónica porteña: Pedro Valenti 
Costa, definitivamente el mejor director de coros que ha tenido el país, y Carlos Félix Cillario, 
cuya carrera se ha desarrollado en su mayor parte en el extranjero. Ambos músicos se 
presentaron ese año en el Teatro Colón como directores sinfónicos y luego alternaron la 
actividad entre ese género y la ópera a la cual está preferentemente afectada la profesión de 


Cillario. 
ESTRENOS EN CONCIERTOS 


Además de los estrenos a los que hemos mencionado en la entrada correspondiente 
a Hans Rosbaud, se han registrado muchos otros entre los que consignamos los siguientes: Oda 
a Napoleón Bonaparte y Sinfonía de Cámara N 1 op.9 de Schónberg; Dedalus, de Juan Carlos 
Paz; Concierto op.24 para nueve instrumentos, de Anton von Webern; Suite de Concierto del 
Ballet Nobilissima Visione, de Paul Hindemith; El Martirio de Santa Olalla, de Rodolfo Arizaga; 
Variaciones sobre un tema de Paganini op.26 de Boris Blacher; La Danse des Morts, Sinfonia dei 
Tre Re y Concerto da Camera, de Arthur Honegger; Sinfonia N Wen Sol Menorop.43 de Albert 
Roussel; Variaciones concertantes para piano y orquesta, de Valdo Sciammarella; Concierto para 
violin y orquesta, de Ernest Bloch; Concierto para violin y orquesta, de Frank Martin; Sinfonia 
en La, de Floro Ugarte; Sinfonia N % y Concierto para piano y orquesta op.35 de Shostakovich; 
Cantata Marin, de Roberto Garcia Morillo; Concierto para piano y orquesta N 2 de Antonio 
Tauriello: Camino del Jardin del Paraiso, de Delius. 


ORQUESTA DE JOVENES 


La Sociedad de Jóvenes Músicos, entidad nacida con nobles propósitos pero de 
efímera existencia, presentó en setiembre de 1952 a su orquesta sinfónica en un concierto en 
el que se escucharon las siguientes obras: Obertura de Sueño de una Noche de Verano, de 
Mendelssohn; Vidalita, de Williams; Sinfonia N*%1 de Schumann, y Concierto N%1 para 
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Alicia Markova 


piano y orquesta de Liszt, con Eduardo Vercelli Maffei como excelente solista. No se trataba 
de una orquesta profesional, sino de un conjunto de animosos jóvenes instrumentistas, que 
el maestro Teodoro Fuchs, siempre generosamente dispuesto a apoyar este tipo de iniciativas 
de la gente joven, aceptó dirigir en esta ocasión. 


EL BALLET "ESTANCIA" DE GINASTERA 


Doce años transcurrieron entre el estreno de Panambí y el de Estancia, que Alberto 
Ginastera compuso en 1941 a instancias de Georges Balanchine. Como en el caso de Panambr, 
una suite del nuevo ballet se escuchó en los conciertos de 1943 (véase). El balletfue estrenado 
en el Teatro Colón el 19 de agosto de 1952, con coreografía de Michel Borovski, destacado 
bailarín y luego coreógrafo de origen polaco vinculado al Teatro Colón desde 1932, que fuera 
integrante de los Ballets Russes de Diaghilev y del Ballet del Coronel De Basil. 

Dentro de la misma línea estética inaugurada por Panambt, el opus 8 de Ginastera, 
inspirado en escenas de la vida rural argentina, superior a aquél en enjundia, en riqueza y 
calidad temática y en fuerza expresiva. Incluso se aprecia, aparte esa innata maestría de 
Ginastera en el manejo de los recursos orquestales, una mayor definición en características 
que han de convertirse en constantes en la producción del músico argentino. La dirección 
musical de este estreno estuvo a cargo de Juan Emilio Martini. 


ALICIA MARKOVA EN EL COLON 


Esta gran bailarina, que había actuado por primera vezen Buenos Aires con el Ballet 
de Montecarlo, en 1940, regresando en 1948 para una serie de recitales con el bailarín Anton 
Dolin en el Teatro Politeama Argentino, se presentó en el Teatro Colón, en cuyo escenario 
ofreció cuatro recitalesen losque tuvo como "partennaire" a Román Jasinsky. Fue esta la única 
actuación de Markova en el Teatro Colón. 


DORE HOYER 


Cuando Isadora Duncan funda en Alemania su primer instituto de enseñanza, las 
propuestas de una danza "basada en la liberación del alma y de los medios de expresión" (Cecilia 
Ingenieros, "Buenos Aires Musical" 1948), abrieron el camino en aquel país al movimiento 
de danza moderna. Ese movimiento cobró fuerte impulso merced al apoyo que entusiastamente 
le prestaron personalidades como Rudolf von Laban, Mary Wigman, Kurt Joos, Harald 
Kreutzberg y muchos otros que ampliaron y diversificaron el panorama estético de la nueva 
danza generando diversas escuelas. De ese movimiento deriva la bailarina y coreógrafa 
alemana Dore Hoyer, cuyo talento no había pasado inadvertido a Mary Widman y Harald 
Kreutzberg, quienes requirieron su colaboración. 

En 1952, en su primera gira americana, llegó Dore Hoyer a Buenos Aires donde era 
virtualmente desconocida. El 27 de setiembre se presentó en el Teatro Colón. Extractamos 
el juicio que la artista alemana mereció al crítico Oscar Uboldi: 

"Dore Hoyer es una gran bailarina...Es más que eso. Tiene algo de Isis e Isadora, 
es una diosa laica entregada no a nuestro regocijo sino a nuestro reciocinio...Dore Hoyer se evade de 


la anécdota de la danza, de la probabilidada coreográfica, del pequeño relato del ballet, para integrar 
un mensaje de significación y alcance muy profundo” 
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Dore Hoyer 


Regresó Dore Hoyer en 1953 para ofrecer tres nuevos recitales en el Teatro Colón. 

En 1960, el Ministerio de Educación de la Provincia de Buenos Aires la contrató para 
formar un grupo de danza moderna, que tuvo su sede en el Teatro Argentino de La Plata. Dore 
Hoyer presentó su Conjunto de Danza Contemporánea en el Teatro Colón el 27 de mayo de 
1961, con dos trabajos suyos: Cadenas de Fuga y La Idea. 

El Conjunto de Danza Contemporánea creado y dirigido por la artista alemana no 
logró sobrevivir mucho tiempo a la clásica inestabilidad argentina; pero dejó una enseñanza 
que otros recogieron. En el seno de ese conjunto se habían forjado los talentos de artistas como 
Iris Scaccheri, primera bailarina y el joven Oscar Aráiz entre otros. Fue muy profunda la 
gravitación de Dore Hoyer en el desarrollo de la danza moderna en la Argentina. 


1953 


GUÚNTHER RAMIN 


Gracias a la iniciativa de la Asociación Amigos de la Música, Buenos Aires pudo 
conocera este gran artista, uno de los mayores representantes de la tradición bachiana. El fue, 
en los años cruciales de su país, el encargado de mantener vivo el espíritu de Bach, como 
Khantor de Santo Tomás, de Leipzig. 

A Juan Sebastián Bach, precisamente, dedicó Gúnther Ramin su programa de 
presentación en Amigos de la Música, el 21 de julio de 1953. El programa de este concierto, 
para el cual contó con la Orquesta de Cámara de la Asociación, reunía la Suite N*1, en Do 
Mayor; el Concierto N%1 en Re Menor para violin y orquesta (solista: León Spierer); el 
Concierto Brandenburgués N*%5 (Gunther Ramin), cémbalo (Gerardo Levy, flauta y León 
Spierer , violin) y el Concierto Brandenburgués N%4 (los mismos solistas mas el flautista 
Sergio Feidman). 

El 28 de julio, dirigió un nuevo concierto en la misma Asociación, con las siguientes 
obras: Concerto grosso op.3 N* 6 de Hándel; Concierto en Mi Mayor para cémbalo y orquesta 
(Solista: Gúnther Ramin) Concierto para violoncelo y orquesta de Matthias G. Monn- 
Schónberg (solista: Adolfo Odnoposoff); Fantasía temática y fuga para cémbalo (Solista: 
Ramin) y Suite N*%2 en Sol Menor, de Telemann. 

En una nueva visita, en 1955, el notable artista vino acompañado por el Coro de 
Niños de la Iglesia de Santo Tomas de Leipzig. Con dicho organismo, la Orquesta de Amigos 
de la Música y un grupo de solistas, el 12 de agosto, Gúnther Ramin hizo escuchar, en primera 
audición, tres cantatas de Bach N*78 "Jesu der du meine Seele” ; N*137"Lobe den Herren, 
den Mánchtigen Kónig der Ehren" y N%21 "Ich hatte viel Bekiimmernis". 

En esta segunda visita a Buenos Aires, Gúnther Ramin se presentó en el Teatro 
Colón, con losauspicios de Amigos de la Música, la orquesta de esta entidad, el Thomanerchor 
un grupo de solistas para dirigir, el 2 de setiembre una memorable versión de "La Pasión según 
San Juan". 


EDUARD VAN BEINUM y ANTAL DORATI 
También actuó en Buenos Aires en 1953 este prestigioso director holandés que dos 
años más tarde volvería a ser titular de la Orquesta del Concertgebouw de Amsterdam en la 


que ya había sucedido a Mengelberg entre 1945 y 1949. También había sido Van Beinum 
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director de la Filarmónica de Londres y de la Filarmónica de los Angeles, luego de suactuación 
con la Orquesta de Filadelfia. Antecedentes estos por demás elocuentes acerca del nivel de 
este maestro, un músico de primer orden y un sólido director. 

Eduard van Beinum se presentó en Buenos Aires enel ciclo de la Orquesta Sinfónica 
del Estado (hoy Nacional), con la que dirigió tres conciertos. El 11 de agosto, en el Teatro 
Broadway, actuó para la Asociación Amigos de la Música. En el programa de este concierto 
figuraba el Concierto de Cámara de Guillermo Grátzer, obra que había sido premiada por la 
mencionada Asociación. 

En la misma temporada, debutó en Buenos Aires, en los conciertos que la Orquesta 
Sinfónica de Radio del Estado efectuaba en el Aula Magna de la Facultad de Derecho y 
Ciencias Sociales, el director de orquesta húngaro Antal Dorati, quien por entonces era titular 
de la Orquesta Sinfónica de Minneapolis, en los Estados Unidos. Dorati dirigió en total cuatro 
conciertos, en uno de loscuales dió a conocerla Tercera Sinfonía, del compositor norteamericano 
Paul Creston. En 1957, Antal Dorati dirigió un único concierto en el Teatro Colón con la 
orquesta Sinfónica Nacional. 

Un director de notable pericia reconocida internacionalmente y un intérprete de 
gran dignidad. Se encontraba especialmente cómodo en las obras de gran virtuosismo 
orquestal. Realizó una gran carrera y, además de ser director estable de la Sinfónica de 
Minneapolis, como quedó dicho, lo fue de la Sinfónica de la BBC de Londres, la Filarmónica 
de Estocolmo, la Sinfónica Nacional de Washington, la Filarmónica Real de Londres y la 
Sinfónica de Detroit. 


ORQUESTA DE CAMARA DE STUTTGART 


Fundada en 1947, la Orquesta de Cámara de Stuttgart, auspiciada económicamente 
por esa ciudad, tuvo desde los comienzos a Karl Múnchinger, natural de la misma, como 
director musical permanente. La severa formación musical de Múnchinger, con los mas 
destacados maestros de Alemania y Austria, el impulso que recibió de Furtwángler cuando 
decidió dedicarse a la dirección orquestal, le abrieron paso rápidamente en los principales 
centros musicales de esos dos países. Estudiso de la música, se orientó definitivamente hacia 
el repertorio barroco del que fue un intérprete especialmente autorizado, sin dejar por ello de 
cultivar también el repertorio clásico. Estas características se han reflejado en su Orquesta de 
Cámara el rigor musical producto de su formación, y su propia orientación estética. 

La Orquesta de Cámara de Stuttgart es una suerte de espejo que refleja sin 
deformación alguna la imagen de su maestro. 

La Orquesta de Cámara de Stuttgart, compuesta porquince ejecutantesen los cuales 
podía descubrirse rápidamente su jerarquía solística, desde el primer violin hasta el admiirable 
contrabajista del cual se escuchaban las más suaves esfumaturas, debutó en el Teatro Colón 
el 7 de mayode 1953 y ofreció en total tres conciertos, con obrasde Mozart, Dvorak, Respighi, 
Bach J.S. y Bach J.C. y Pergolesi, Telemann, Haydn y Grie., 

La Orquesta de Cámara de Stuttgart, cumplidos sus compromisos en el Teatro 
Colón, inauguró la temporada de la Asociación Amigos de la Música con un programa en el 
que había incluído varias primeras audiciones: la Chacona de "Paris y Elena", de Gluck; el 
Concierto en Sol Mayor para viola y orquesta de Telemann y la Sonata para dos 
violines, violoncelo y contrabajo, de Rossini. 


319 


EL GRUPO CORAL "SURSUM CORDA" 


Fundado y organizado en junio de 1953 por Carmen Gómez Carrillo, de notoria 
tradición coral familiar; integrante ella misma de diversas formaciones vocales entre las que 
se contó el Cuarteto Vocal Gómez Carrillo que integró con sus hermanos, el Grupo Coral 
"Sur- sum Corda" tuvo amplia y distinguida actuación en el medio local, participando en gran 
número de conciertos de las mayores asociaciones musicales de la ciudad, obteniendo varias 
distinciones entre las cuales han de mencionarse dos primeros premios en concursos y 
festivales nacionales. El Grupo Coral "Sursum Corda", hizo su primera presentación pública 
el 7 de agosto de 1953 en el Teatro Versailles, con un programa que incluía obras de Palestrina, 
Gluck, Schumann, Guastavino y páginas folklóricas latinoamericanas. 

Con la eficiente dirección de su fundadora, la nueva agrupación coral trabajó sobre 
la base de un interesante repertorio que se distinguió por la amplitud de sus horizontes 
estéticos, introduciendo en el medio obras no conocidas de Poulenc, Milhaud, Britten, 
Bartók, Knutsen, etc. 

El 27 de agosto de 1958, participó en el estreno de la Cantata Moriana op.23 para 
solos, coro y orquesta del compositor argentino Roberto Garcia Morillo. Otra relevante 
actuación de este conjunto se registró en agosto de 1959 cuando un concierto de la 
Asociación Latium dedicado a la música de los polifonistas Gabrielli y Adriano Banchieri, 
hizo escuchar de este último, en calidad de estreno, Festino, nella sera del giovedí grasso (avanti 
cena). 


ESTRENO DE UNA OBRA DE LEOS JANACEK 


El 28 de agosto de 1953, la Sociedad de Conciertos de Cámara presentó en el Teatro 
Grand Splendid, con carácter de estreno sudamericano, la obra lírica del 
compositorchecoslovaco Leos Janacek Diario de un desaparecido, concertada por Leo Schwarcz. 
Este interesante fruto del original talento del músico bohemio, tuvo por intérpretes a los 
cantantes Sante Rosolen, Ruzena Horákova, Franca Golob, Maria Kallay y Blanca Peralta. 


ESTRENO DE DIDO Y ENEAS DE PURCELL 


El 5 de octubre de 1953, la Asociación Amigos de la Música ofreció en la sala del 
Cine-Teatro Broadway, la primera representación escénica, en su forma original, de la ópera 
Dido y Eneas, de Henry Purcell. Esta obra había tenido ya en Buenos Aires varias ejecuciones 
en forma de concierto, la primera de ellasen 1926, preparada y dirigida por Jane Bathori (ver 
1926). 

La versión ofrecida por Amigos de la Música, fue dirigida por Félix Prohaska, y 
cantada por Maria Kallay, Emilse Zulberti, Ruzena Horákova, Blanca Parodi, Franca Golob, 
Sante Rosolen y Angel Mattiello. Participó el Coro del Collegium Musicum. La dirección 
escénica estuvo a cargo de Martin Eisler. 

Dido y Eneas fue luego representada en el Teatro Colón, por primera vez, en 1978. 
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GOFFREDO PETRASSI 


La obra de este destacado exponente de la moderna música italiana era desconcida 
en Buenos Aires -excepción hecha de la Partita N*1 estrenada en el Colón en 1933 por 
Ansermet- hasta la llegada del compositor en su primera visita a Buenos Aires. Enel concierto 
que dirigió en el Colón con la Sinfónica de Buenos Aires, el 27 de julio, además de la obra 
mencionada, presentó otras obras suyas que ilustraron acerca de los tres estilos que se 
reconocen en su producción: la Suite de El Retrato de Don Quijote, Dos Himnos Sacros, 
Introducción y Allegro para violin y orquesta y Concerto 11 para orquesta. Por su parte, Carlos F. 
Cillario, estrenó con la Sinfónica Nacional el Concerto 1 para orquesta, que Paul Klecki introdujo 
en el Teatro Colón en 1956. 

Petrassi volvió a Buenos Aires veinticinco años después, siendo objeto de diversos 
homenajes. 


DEBUTANTES DE PRIMER NIVEL 


Varios cantantes de gran calidad se presentaron en el Teatro Colón para intervenir 
en su temporada lírica. 

Renata Tebaldi, fue una artista del "bel canto" como quién sabe si volverán a escuchar 
en Italia cuando se llamen a silencio las últimas y escasísimas supérstites de una escuela que 
dió al arte lírico peninsular muchas décadas de gloria. Los componentes más relevantes de su 
personalidad artística eran su inflexible musicalidad y la pureza de su línea de canto. 

Dos óperas cantó Tebaldi en única temporada en el Colón: "Aida" y "Tosca", en ese 
orden. 

También notable exponente de la vocalidad italiana, un puro belcantista, un 
maestro del canto ligado, el tenor Carlos Bergonzi era ya un gran cantante que debía tanto a 
su voz y a su naturaleza musical como a su aguda inteligencia que le permitió cultivar el 
repertorio reservado para tenores de fuerza, sin enmascarar su condición de tenor lírico. Su 
primer rol en el Colón fue el Don Carlos, en la ópera de ese nombre. 

Otro cantante de fuste entre los debutantes de esta temporada, fue al barítono, 
también italiano, Giuseppe Taddei, un cantante ejemplar que tuvo además el privilegio de ser 
un espléndido comediante. Algunas de sus creaciones como las de Scarpia, Falstaff y Gianni 
Schicchi eran ejemplares. Dueño de una inigualable vitalidad, hoy, septuagenario, seguía 
siendo el preferido de von Karajan para las ejecuciones de "Falstaff' en Salzburgo. Debutó en 
el Colón en el rol de Scarpia, y, del mismo modo que Bergonzi, actuó en ese escenario en varias 
temporadas. 

Aun deben mencionarse a otros dos excelentes debutantes: la exquisita soprano 
alemana Maria Reining, inolvidable Mariscala en "El caballero de la rosa" y el bajo 
norteamericano Jerome Hines, que se presentó como Felipe Il en "Don Carlos". Un cantante 
de gran solvencia vocal y bellas cualidades dramáticas que rivalizó con otros grandes colegas 
de su época. Cantó en el Colón en cuatro temporadas y fue también Mefistofeles, Boris y 
Attila, entre otros importantes roles. 
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ESTRENO DE OPERAS DE 
BARTOK, MILHAUD, MENOTTI e IGLESIAS VILLOUD 


El Castillo de Barba Azul, la única obra para el teatro lírico de Bela Bartók, fue 
representada por primera vez en el Teatro Colón el 23 de setiembre de 1953. El cantante 
argentino Felipe Romito actuó como Relator. La soprano Christel Goltz y el bajo Kurt 
Bóhme, asumieron los roles protagónicos. Director musical fue Karl Bóhm y Otto Erhardt, 
"regisseur”. 

Acompañó en el programa a la ópera de Bartók, Oedipus Rex, de Stravinsky. 

El estreno de El Castillo de Barba Azul, había sido precedido, en la misma temporada, 
de la primera representación de dos obras de menor interés artístico que la obra de Bartók. En 
efecto, el 21 de julio, fue presentada, con la dirección musical de Albert Wolff, la obra de 
Darius Milhaud Christophe Colomb, cuyo elenco, entre cantantes y actores, cubría más de 
cuarenta y cinco personajes. 

Los principales intérpretes fueron la soprano argentina Matilde De Lupka y el 
barítono Jacques Janssen, Reina Isabel y Cristobal Colón, respectivamente. Un segundo 
Cristobal Colón, estuvo a cargo de Angel Mattiello. Felipe Romito, que actuó como 
Narrador, fue también el director de escena del espectáculo. 

La tercera Ópera estrenada en el Colón en 1953, el 28 de agosto, fue El Cónsul, de 
Gin-Carlo Menotti. Esta obra alcanzó en la posguerra una difusión internacional, debido más 
a la actualidad del asunto y a su calidad teatral que a sus valores musicales. La música, 
impersonal de Menotti, sirve sin embargo eficazmente a las necesidades del drama. La 
representación estuvo a cargo de un elenco de cantantes argentinos: Sofía Bandin, como 
Magda Sorel; Angel Mattiello, Isabel Casey, Carlos Feller, Ricardo Catena. Humberto Di 
Toto, Amanda Cetera, Marta Benegas y Noemí Souza. Director de orquesta, Rainaldo 
Zamboni. 

El 25 de octubre, hubo un cuarto estreno: la ópera El oro del Inca del compositor 
argentino Héctor Iglesias Villoud. Fue dirigida por Juan Emilio Martini y cantada por Marcos 
Cubas, Amanda Cetera, Eduardo Cittanti y Tota de Igarzábal. 


LOS ESTRENOS 


Importantes estrenos se efectuaron en 1953. Véase, si no: Canti Prigionia, de Luigi 
Dallapiccola; el Concierto para violin de Alban Berg; Tres Milongas, de Alberto Williams; Obertura 
Tritemática, de Gilardo Gilardi; L “Ascensión, de Messiaen; SinfoniaN 5 op.100 y Sinfonía N 7 
op.131, de Prokoffiev; Concierto N“2 para violin y orquesta y Concierto N2 para piano y 
orquesta, de Bela Bartók; Passacaglia, de Rodolfo Arizaga; Psalmus CXLIX para soprano, coro 
y orquesta, de Roberto Caamaño; Suite del Ballet Falarka, de José Maria Castro; Concierto de 
Cámara (primer premio de Amigos de la Música), de Guillermo Graetzer; Tres piezas para 
arcos (segundo premio de Amigos dela Música); Variaciones Concertantes, de Alberto Ginastera 
(encargo de Amigos de la Música); Concierto N * 2 para orquesta, de Goffredo Petrassi; Tres 
movimientos sinfónicos, de Astor Piazzola; Capriccio, (para orquesta) de Gottfried von Einem, 
y las siguientes obras de Héctor Villa-Lobos, dirigidas porél mismo: Bachianas Brasileñas N'8, 
Choros N %, Sinfonia N % y el poema sinfónico Erosión; Sinfonia, de Juan Orrego Salas; A una 
mujer, de Elsa Calcagno; Concierto N'W3 para piano y orquesta, de Francis Poulenc; Pastoral y 
Danza, de Regina Benavente; El Martirio de Santa Olalla, de Rodolfo Arizaga. 
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LUDUS TONALIS 


El 19 de junio, la Sociedad Conciertos de Cámara hizo escuchar en Buenos Aires, 
por primera vez, en versión integral, Ludus Tonalis, de Paul Hindemith, una de las obras 
pianísticas más importantes de los tiempos modernos a la que el autor define como "Estudios 
en contrapunto, organización tonal y ejecución pianística”. Intérprete fue la pianista Celia 
Gianneo. 


1954 


ORQUESTA SINFONICA JUVENIL 
DE RADIO DEL ESTADO 


Radio del Estado creó en 1954 una Orquesta Sinfónica Juvenil, como una prueba 
más de su decidido propósito de fomentar las actividades musicales. En 1948 había puesto 
cima a uno de sus proyectos más ambiciosos: la creación de una Orquesta Sinfónica a la cual 
había confiado la realización de grandes ciclos de conciertos públicos, a cuya trascendencia 
ya nos hemos referido (ver 1948). En la misma línea se había situado la formación de la 
Orquesta de Cámara de la emisora, que había puesto en las sabias manos de Bruno Bandini. 

Radio del Estado encomendó la dirección de la nueva orquesta al maestro Luis 
Gianneo, quien se había hecho cargo de la formación y preparación de la misma. El juvenil 
organismo sinfónico se presentó en el Aula Magna de la Facultad de Derecho el 15 de agosto 
de 1954. 

El director de radiodifusión, expresó en esa oportunidad que la flamante orquesta 
estaba "destinada a servir como puente que hoy se abre a los jóvenes músicos argentinos para 
probar en él sus fuerzas e intentar mañana empresas de mayor aliento." Este fue el programa 
de ese primer concierto: Sinfonia en Re Mayor de Johann Christian Bach; Sinfonia en Sol 
Mayor, de Haydn; Concierto campestre, de Washington Castro, y Obertura de Romeo y 
Julieta, de Tchaikowsky. 

La Orquesta Sinfónica Juvenil animó, además de sus actuaciones en el campo de la 
música sinfónica, otrascomo los ciclos de solistas y orquesta de cámara que se llevaban a efecto 
en el salón de actos de la Facultad de Ciencias Médicas. 

Luis Gianneo fue director estable de la Orquesta hasta fines del año 1957. Luego, la 
orquesta fue disuelta. Con la cuerda de la misma, Teodoro Fuchs constituiría en 1958 (véase) 
una Orquesta de Cámara Juvenil que más tarde llevaría su nombre "in memoriam", la que a 
su vez serviría de base para la organización de la nueva Orquesta Juvenil de Radio Nacional 
(1970) dirigida por Washington Castro, y que, desde 1984, dirigió Ljerkó Spiller, una vez más 
al frente de un conjunto de músicos jóvenes. En mayo de 1990, la Orquesta Juvenil, dejó de 
pertenecer a Radio Nacional y pasó a depender de la Subsecretaría de Cultura de la Nación, 
sin que se dieran a conocer los fundamentos de esa resolución, que determinó la renuncia del 
maestro Spiller. 


DAVID OISTRAJ 


El nombre de David Oistraj, uno de los más encumbrados virtuosos de nuestro 
tiempo, se sumó en 1954, a la brillante lista de grandes artistas de ese instrumento que el 
oyente de Buenos Aires ha tenido el privilegio de escuchar. Pocas veces, la calidad 
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instrumental y la calidad interpretativa marchan parejas. David Oistraj fue uno de esos casos 
excepcionales. Cada ejecución suya era una sorprendente experiencia de perfección y era, a 
la vez, una noble, profunda y sincera expresión de un intérprete que ponía sus recursos 
técnicos, su sensibilidad y su inteligencia al servicio de la obra y que se situaba a la altura del 
autor, nunca más allá del mismo. Poseía un acabado conocimiento del repertorio violinístico, 
sin distinción de períodos, en el cual se manejaba con absoluta autoridad; con rigor filológico 
frente a la letra y con aguda penetración y sensibilidad estilística, frente al sentido de la 
misma. 

David Oistraj fue también un notable ejecutante de viola y, en el último período de 
su existencia, incursionó en la dirección orquestal 

Curiosamente, el debut de este excepcional artista, al que se dió llamar "el rey David" 
se produjo durante la temporada de verano que el Teatro Colón realizaba en el desaparecido 
Auditorio al aire libre del Parque Centenario, en el que, como es sabido, se utilizaba 
amplificación electrónica. En ese ambiente tan poco propicio para manifestaciones de este 
tipo, David Oistraj se presentó el 15 de marzo en un concierto de la Orquesta del Teatro que 
dirigía Roberto Kinsky, y en el que el célebre artista ejecutó el Concierto de Tchaikowsky. 
Días después, el 26 de marzo, Oistrajinauguraba la temporada de otoño que el Teatro Colón 
realizaba en la sala. Con la notable colaboración del pianista Wladimir Yampolsky, desarrolló 
el siguiente programa: Sonata N%1 op. 12 N*1 de Beethoven; Sonata N*1 en Fa Menor op.80 
de Prokoffiev (dedicada a Oistraj); Sonata-Balada N%3 para violin solo de Isaye; Norteña, de 
del Olmo; La Fuente de Aretusa op.30 de Szymanowski; Tres danzas húngaras, de Kodaly- 
Feiguin; Serenata melancólica op.26 y Vals-Scherzo, de Tchaikowsky. 

En su última presentación, en la misma sala, el 31 de marzo, con la Orquesta 
Sinfónica de Buenos Aires dirigida por Roberto Kinsky, Oistraj actuó como solista en tres 
conciertos con orquesta: N%5 K.219, de Mozart; N*1 op.19 de Prokoffiev y en Re Mayor op.77 
de Brahms. 

"Músico de ejemplar solidez -escribió el crítico Jorge D'Urbano- y artista tan 
genuino que en sus manos la frase más trillada y el lugar más comun adquieren un interés que, en su 
totalidad, deriva de su calidad como intérprete. Pienso que, por encima de sus dotescomo ejecutante, 
múltiples y opulentas, planea una conciencia artística que es la que, en último término, da a su 
actividad ese aire magistral, severo y espontáneo a la vez, que es uno de los signos distintivos del 
intérprete de alto vuelo." 

"De todos los intérpretes que hemos escuchado en los últimos tiempos -escribíamos 


después de su concierto de despedida como balance de toda su actuación-, ninguno estaba como Oistraj 
tan dentro de esa sublime abstracción que es el estilo universal de la música." 


CHRISTIAN FERRAS 


Este violinista francés que se perfeccionó con Georges Enesco, inició siendo un 
adolescente su carrera internacional luego de haber obtenido el primer premio en dos 
prestigiosos concursos internacionales, el de Scheveningen y el Marguerite Long-Jacques 
Thibaud, en Paris. Tenía veintiun años cuando actuó en Buenos Aires, por primera vez, el 
29 de julio de 1954, en un ciclo de recitales que se efectuaron en el Gran Rex. Este fue el 
programa de su debut: Sonata en Re menor op.108 de Brahms; Sonata N93 en re Mayor de 
de Bach; Sonata en Sol menor de Debussy; Aires Pampeanos de Gilardo Gilardi y Tzigane, 
de Ravel. Entonces, condensamos así muestra opinión sobre el joven intérprete: "Un 
violinista de medios técnicos muy notables, dueño de un arco dúctil y fácil, de una digitación 
punto menos que perfecta, una afinación precisa y un sonido de gran pureza, y también hay 


325 


en él un músico que en plena y radiante juventud, está encaminado en la única dirección que 
puede hacer de él un artista: la honestidad." Días después, Ferras cerró su breve actuación en 
Buenos Aires, en el Metropolitan, invitado por la Asociación Amigos de la Música para la 
cual tocó el Concierto N%3 K.216 de Mozart. 

A la misma sociedad volvió Ferras al año siguiente como solista de otro concierto 
mozartiano, el N*5 en La Mayor K.219, tras lo cual actuó por primera vez en el Teatro Colón 
con el siguiente programa: Sonata en La Mayor, de Cesar Franck; Chacona de la Partita N*2 
de Bach; Romanzas 1 y 2 de Beethoven; Le Boeuf sur le toit, de Milhaud; Milonga, de 
Ginastera; y Tzigane, de Ravel. Fue su colaborador, el pianista Leo Schwarcz. 

En 1957, volvió a tocar un Concierto de Mozart, esta vez el K.218, en Amigos de la 
Música, donde completó su actuación con el Concierto en Mi Mayor, de Bach. Ese año ofreció 
un recital en el Teatro Colón, con Pierre Barbizet al piano (con Barbizet había constituido 
en Paris un duo que gozó de considerable prestigio), y en la misma sala fue solista del Concierto 
op.77 de Brahms. El crítico Rodolfo Arizaga, expresó en "Buenos Aires Musical" sobre estas 
actuaciones: 

"De todos los jóvenes violinistas que mos han visitado en los últimos años, 
Christian Ferras es tal vez el más brillante, el que consigue dominar con mayor perfección los problemas 
del instrumento. ..Lo que es más interesante aún de destacar, es que ese mecanismo perfecto y luminoso 
que posee, no es más que un medio feliz y generoso para exponer sus conceptos interpretativos con 
elegancia y pulcritud. ..Ferras es, por encima de todo, un músico nato, bien orientado, que conoce a 


fondo la naturaleza de las obras y que presenta siempre con una notable honestidad estilística que 
denuncia al artista sincero y capaz". 


Tres nuevas actuaciones de Ferras se registran en los años siguientes, en las que se 
alcanzan momentos clave como sus recitales con Pierre Barbizet dedicado a Sonatas de 
Mozart, auspiciado por el Mozarteum, recitales en el Teatro Colón y actuaciones como solista 
en esa y otras salas, entre las cuales se cuenta una magnífica ejecución del Concierto en Re 
de Beethoven, en Amigos de la Música (1960). 

Sinembargo, en 1964, a diez años de su debuten Buenos Aires, comenzó a advertirse 
cierto desaliño en la ejecución cuya pulcritud hasta entonces había sido impecable y también 
una, por momentos evidente, pérdida de concentración musical, lo cual hasta entonces no 
había ocurrido y que, lógicamente, actuaba como factor enervante del estilo. Cuatro años más 
tarde se acentuaba también una excesiva personalización de la música que ponía una mácula 
en algunas de sus versiones, al tiempo que el violinista sin fallas y el honesto artísta que 
siempre había sido reaparecía en las obras de mayor trascendencia musical. Pero Ferras ya no 
era el mismo. 


OCTETO DE LA ORQUESTA 
FILARMONICA DE BERLIN 


Un conjunto de cámara cuyos componentes pertenecen a la Orquesta Filarmónica 
de Berlin, uno de los más notables conjuntos sinfónicos de Europa y del mundo, y cuyo nombre 
utiliza, debería ser, a priori, un organismo musical de primera clase. Claro que esta conclusión, 
altamente simplista, se contradice con una antigua sentencia pocas veces desmentida, según 
la cual una reunión de virtuosos no constituye, necesariamente, un buen conjunto de cámara 
y esto no ocurre porque los virtuosos dejen de serlo, sino porque la música de cámara tiene, 
además, exigencias de otra naturaleza, por ejemplo, que sus componentes deben constituir, 
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ante todo, un equipo, segundo y no lo menos importante, que ese equipo debe estar imbuído 
del espíritu de la música de cámara. 

Los integrantes del Octeto de la Orquesta Filarmónica de Berlin, son por supuesto, 
instrumentistas de primer orden y han demostrado, además, que forman un excelente 
conjunto camerístico.El Octeto está formado por dos violines, viola, violoncello,contrabajo, 
clarinete, fagot, corno, y, eventualmente, piano. El Octeto se presentó en el Cine Monumen- 
tal, el 28 de julio 1954, y formó su programa de la siguiente manera:Pequeña Serenata 
Noctura, de Mozart; Quinteto La Trucha, de Schubert; Introducción y Tema Variado, de 
Tirso de Olazábal, y Septimino op.20, de Beethoven. 

Escribimos entonces: el conjunto exhibe considerable homogeneidad empaste de 
timbres que es una de sus características sobresalientes, una musicalidad inobjetable y una 
clara visión estilística tanto más sorprendente cuanto que proviene de instrumentistas de 
orquesta". 

El Octeto berlinés retornó a Buenos Aires en 1961, presentándose en el Teatro 
Colón el 8 de junio, con un programa que incluía obras de Mozart (Quinteto en Mi Bemol 
MayorK.407), Beethoven (Septiminoop.20) y Hindemith (Octeto 1958), demostrando una 
vez más su seriedad musical y su corrección estilística. 


PAUL HINDEMITH EN BUENOS AIRES 


Invitado por la Asociación Amigos de la Música vino a Buenos Aires el ilustre 
compositor alemán Paul Hindemith, quien representó en detrminado período de la creación 
musical de este siglo un retorno a las formas instrumentales caras al siglo XVIII. Este es al 
menos, de los aspectos más caracterizados de un período capital de su producción artística, 
que no le impidió en otras etapas de la misma, apelar a la gran orquesta mahleriana y 
straussiana cuando el carácter de sus propósitos se lo imponían. Se lo encasilló como un 
neoclásico a la luz de aquel primer período y hoy bien se vé, juzgada la totalidad de su obra, 
que esa etiqueta define vagamente sólo una parte, ciertamente importante, de su producción. 
Enfatizó Hindemith la importancia que le asignaba al aspecto moral en la creación musical 
y a este respecto nos manifestó en una larga conversación que mantuvieramos: "El claro objetivo 
de toda actividad artística consiste en crear algo beneficioso para el prójimo y, si es posible, 
proveerlo de elementos que lo ayuden a lograr su propia superación. La música no escapa a 
esa premisa y en conseceuncia debe siempre tender a conseguir resultados positivos para 
elevar el nivel espiritual de la humanidad. Este es mi pensamiento como compositor y mi 
punto de vista sobre el problema moral en la creación musical". 

Hindemith fue un gran arquitecto de la música; un músico moderno que vivía su 
época y que llevaba cómodamente la gloriosa carga de la vocación bachiana por el contrapunto 
visto a través de la polifonía libre del incipiente renacentismo. 

La presentación del eminente músico alemán en Buenos Aires se efectuó en el 
Teatro Colón el 27 de agosto de 1954. Con la Orquesta Estable del Teatro, dirigió sus obras 
Metamorfosis sobre un tema de Weber, Cuatro canciones orquestadas del ciclo Marienleben 
(solista: Consuelo Rubio), una aria de la ópera Cardillac, con la misma intérprete, y la serie 
sinfónica Armonia del Mundo, entonces la más reciente de sus obras; las tres últimas, en 
primera audición. 

Finalizada su actuación en el Teatro Colón (cinco conciertos), inició sus actividades 
en Amigos de la Música, para cuyo público dirigió tres conciertos, a partir del 7 de setiembre. 
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En los programas de estas audiciones, incluyó Hindemith varias obras propias, en estreno para 
la Argentina: Septeto para instrumentos de viento; Sinfonietta en Mi; Concierto para flauta, oboe, 
clarinete, fagot, arpa y orquesta; Der Schwane, dreher, concierto sobre canciones populares 
antiguas, para viola y pequeña orquesta, y Apparebit repentina dies, para coro mixto y conjunto 
de cobres. 

También dirigió en el último concierto, las Seis Canciones sobre poesías francesas de Rilke, para 
coro de cámara, que ya se habían escuchado en Buenos Aires. 


MAS ESTRENOS EN CONCIERTOS 


Hemos mencionado las obras estrenadas por Paul Hindemith durante su actuación 
en Buenos Aires. Veamos que otras novedades ha escuchado nuestro público en 1954: Suite 
Francesa, de Werner Egk; Serie argentina para cuerdas, de Alberto Williams; Romeo y Julieta 
(versión integral), de Carlos López Buchardo; Ritmica Ostinata de Juan Carlos Paz; Sonata para 
piano, de Alberto Ginastera; Concierto para bandoneón y orquesta, de Roberto Caamaño; 
Concierto para violin y orquesta, de Juan José Castro; Tartiniana (divertimento para violin y 
orquesta) y Piccolo Concerto per Muriel Couvreux, para piano y orquesta de Cámara, de 
Dallapiccola; Alejandro Newsky y Concierto N*1 para violin y orquesta op.19 de Prokoffiev; 
Cuarteto de Cuerdas N 2 op.10 (transcripción para cuerdas), Un sobreviviente de Varsovia y 
Sinfonia de Cámara op.9 de Schónberg; Concierto en Re para violin y orquesta y Concierto en Mi 
Bemol Dumbarton Oaks, para orquesta de cuerdas, de Stravinsky; Sinfonietta de Astor Piazzola; 
Le vin Herbé, de Frank Martin, Concierto para doble orquesta, de Michael Tippett;Jesu ambulat 
superacquas , de Felipe Boero; Taras Bulba y Concertino para piano, dos violines, violaeinstrumentos, 
de Leos Janacek; Coral con Variaciones y Concierto para violin y orquesta de cámara, de José 
Maria Castro; Rapsodia N%2 de Georges Enesco; Suite Brasileña, de Mozart Camargo 
Gurnieri; Concierto para piano y orquesta, de Mario Peragallo; Fantasía Española, para 
clarinete y orquesta, de Julián Bautista; Cantata "El Tamarit" de Roberto Garcia Morillo. 


INTEGRAL DEL MICROKOSMOS, de BARTOK 


En su ciclo de conciertos de 1954, (24 de Setiembre) la Sociedad de Conciertos de 
Cámara incluyó la edición integral del Microkosmos, de Bela Bartók que, en dos sesiones que 
se efectuaron en el Teatro Ateneo, desarrolló el pianista Roberto Castro. 


LA OBRA PIANISTICA DE SCHÓNBERG 


La Agrupación Nueva Música presentó en su temporada de este año, la obra integral 
para piano de Arnold Schónberg. La ejecución de la misma estuvo a cargo del pianista Orestes 
Castronuovo. 

Este ardua empresa fue repetida en 1966 por el pianista Jorge Zulueta y en 1977, por 
su colega Gerardo Gandini, quienes, al igual que Castronuovo, se han destacado por su 
importante contribución a la difusión y esclarecimiento de la obra de los compositores de 
mayor gravitación en la música del siglo XX. 
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ESTRENO DE CUATRO OPERAS 
EN EL COLON 


Benjamin Britten entró al repertorio del Teatro Colón, por primera vezel 18 de julio 
de 1954 con su "acción dramática" El rapto de Lucrecia (Tha Rape of Lucrecia), basada en una 
pieza de André Obey. En la producción de Britten la obra está situada entre "Peter Grimmes" 
(1945) y "Albert Herring" (1947). Las tres óperas son, por lo tanto, consecutivas. 

El rapto de Lucrecia tiene en comun con "La vuelta dela tuerca” (The turn of the 
screw), el haber sido tratadas como óperas de cámara, con un reducido conjunto instrumental, 
medio sonoro en el que Britten se movía con verdadera maestría. Logra aquí crear, con tan 
pocos elementos, una tensión de gran dramatismo, si se quiere, trágica, que conviene a la 
evocación de la legendaria historia. Este es tal vez, el principal mérito de la obra, la 
elaboración instrumental y la creación constante de climas sonoros, sin olvidar un manejo 
adecuado de la voz y bellos concertantes. 

El rapto de Lucrecia, fue cantada en versión francesa (en el original inglés se cantó 
por primera vez en el Teatro Presidente Alvear, en 1970). Marcos Cubas representó al Coro 
Masculino y Mafalda Rinaldi, al Coro Femenino. Lucrecia fue Ruzena Horáková; Tarquinius, 
Jacques Janssen; Collatinus, Felipe Romito; Junius, Angel Mattiello; Bianca, Isabel Casey y 
Lucia, Nilda Hoffmann. Director de orquesta fue Roberto Kinsky, y regisseur, Otto Erhardt. 

El 24 de setiembre, se reunieron en la misma función ll Prigioniero, de Luigi 
Dallapiccola, y el monodrama La otra voz, del compositor argentino José Maria Castro. 

Il Prigioniero, que representa con "Canti di Prigionia" y "Canti della liberazione", una 
recurrencia temática en la obra de este eminente músico peninsular, es, a nuestro juicio la 
obra más lograda del autor, sin dejar de lado "Ulises". Fue dirigida por Carlos F. Cillario. En 
los roles cantados de mayor responsabilidad se desempeñaron Angel Mattiello, Sofía Bandin 
y Marcos Cubas. 

En La otra voz, que fue dirigida por el autor, regida escénicamente por Alberto 
D'Anversa, Anna Lassalle compuso el personaje central y único, en tanto y cuanto el resto 
del elenco, sólo debe constituir la imagen de los pensamientos de la protagonista. 

La cuarta novedad de la temporada fue la Ópera de Felipe Boero Zincalf, estrenada el 
12 de noviembre, bajo la dirección de Juan Emilio Martini. Fueronsus principales intérpretes 
vocales: Rafael Lagares, Matilde De Lupka, Haydée de Rosa, Sara César, Zaira Negroni y 
Angel Mattiello. 


PIERRE BOULEZ Y VAN OTTERLOO EN BUENOS AIRES 


En la temporada que se comenta, se constituyó un espectáculo a cargo de la 
Compañía Madeleine Renaud-Jean Louis Barrault, en el que se representó Le livre de 
Christopher Colomb de Paul Claudel-Darius Milhaud, que recordó la música de la ópera 
Christopher Colomb, del mismo autor, estrenada el año anterior. La dirección musical de este 
espectáculo estuvo a cargo del compositor y director de orquesta francés Pierre Boulez, quien 
tuvo a sus ordenes a la Orquesta Sinfónica de Buenos Aires. Fue esta la única presentación 
de Boulez en la Argentina 

Titular de la Orquesta de la Residencia de La Haya, Willem van Otterloo, hizo su 
presentación en Buenos Aires enla temporada de la Orquesta Sinfónica de Radio del Esatdo, 
con la que dirigió cuatro conciertos. En 1957, inició una serie de actuaciones en el Teatro 
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Colón que comprendieron otras tres temporadas, las de 1962,1964 y 1969, con otras tantas 
es la Sinfónica Nacional, la Estable del Teatro Colón y la Filarmónica de Buenos 
ires. 

Dirigió varios estrenos locales: la Suite Elektra, de Alphons Diepenbrock, la Pampeana 
N 3 de Alberto Ginastera, Tres Fragmentos de Psyché, de Cesar Franck; el Concierto para piano 
y orquesta de Hindemith, la Sexta Sinfonía de Bruckner y un Estudio Sinfónico de Henryk 
Andriessen. 

Fue Willem van Otterloo un director de una extraordinaria capacidad técnica, 
sobrio y refinado en el aspecto expresivo y un músico tan severo como honesto. 


GRAN BALLET DEL MARQUES DE CUEVAS 


"Es un conjunto de primer orden. La calidad es su signo distintivo, una 
calidad de muchos refinamientos, de una larga actuación y de la inclusión de lo variado como 
tendencia primordial." 


Así condensaba el crítico Oscar Uboldi su primera impresión sobre el Gran Ballet 
del Marqués de Cuevas, que en el mes de mayo de 1954 había efectuado su primera 
presentación en Buenos Aires, en el escenario del Cine Metropolitan. Traía este Ballet un 
elenco de primeras figuras, entre las que se destacaban Rosella Hightower, Serge Golovine, 
Marjorie Tallchiefd, Georges Skibine y Vladimir Skouratoff. 

Jorge (Georges) de Cuevas, nacido en Chile y al que el gobierno de España honrara 
con un marquesado, había contraído matrimonio con Margaret Strong Rockefeller, nieta del 
magnate John D. Rockefeller. Pudo entonces materializar su ilusión de poseer un Ballet con 
el que aspiraba a igualar a Diaghilev. En 1947 creó el Gran Ballet al que daría su nombre, 
basado en grandes estrellas de la danza, con la ayuda del Coronel De Basil que por entonces 
había disuelto su Ballet Russe. La Marquesa de Cuevas se constituyó, como era previsible, en 
el principal "sponsor" del nuevo Ballet. 

En su primer programa en Buenos Aires, que incluyó Sílfides, La Sonámbula, Pas-de- 
quattre, de Pugni, El prisionero del Cáucaso y Las bodas de Aurora, los números de fondo fueron 
Annabel Lee (Schiffman) y Piége de Lumiere (John Taras). En otros programas, el Ballet del 
Marques de Cuevas confirmólos altos valores expuestos en su debut, en ballets comoLa Sylphide 
(Schneitzhoffer), Una tragedia en Verona (Tchaikowsky-Skibine), Don Quijote, etc. 

La segunda presentación de este Ballet en Buenos Aires fue en 1956, cuando llegó 
con un conjunto estimable. El tono entusiasta de la crítica bajó rápidamente de punto. "Falta 
entusismo, brillo y cohesión; falta esa fluidez de los grandes conjuntos que el Balletdel Marqués 
de Cuevas poseía en su anterior visita..." Esta vez, como novedades, presentó Constancia, de 
William Dollar, sobre el Concierto en Fa de Chopin, y Scarlattiana, de Wladimir Skouratoff, 
sobre música de Scarlatti-Casella. Otros ballets fueron Diseño para Seis (Taras), Trampa de Luz 
(Taras, Concierto Barrocco, El angel gris, Delamor y de la Muerte, Diagramme, de Janine Charrat, 
Giselle, etc. 

La crítica destacó especialmente la actuación de los bailarines Wladimir Skouratoff 
y Jacqueline Moreau. 

En la tercera y última presentación del Gran Ballet del Marqués de Cuevas, en 1960 
-un año antes de su disolución-, la compañía actuó en el Teatro Colón borrando la pálida 
impresión que dejara su segunda visita. "Recuperó sus laureles", dijo Oscar Uboldi en su 
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columna de "Buenos Aires Musical”. Entre los bailarines que formaban el elenco, se contaron 
Rosella Hightower, Nina Vyroubova, Gema Malikova, Serge Golovine, Nicholas Polajenko,Georges 
Goviloff y Wasil Tupin. También trajo el Ballet de Cuevas un repertorio más atractivo. Así, 
se vieron Noir et Blanc o Suite-en-Blanc, música de Lalo y coreografía de Lifar (ballet que 
provocó un duelo entre éste y Cuevas); El Amor su destino, sobre la Sinfonía Patética de 
Tchaikowsky, de Dimitri Parlic; Corrida con música de Scarlatti coreografia de Anton Dolin; 
Féte Polonaise, Trampa de Luz, La Mort de Narcisse (Golovine), Cats Cradle (Cranko), La 
Floresta Romántica (Taras) sobre "Las Estaciones" de Glazunov; Tríptico, Sebastián y 
Annabel Lee. 

En esta temporada coreográfica fue estrenado el ballet La dama y el unicomio, del 
coreógrafo Heinz Rosen. 


1955 
BRUNO LEONARDO GELBER 


BrunoLeonardo Gelber, pasó de las manosde la madre con quien estudió inicialmente, 
a las de Vicente Scaramuzza en su formación instrumental. En las clases de ese prestigioso 
maestro italiano, fue condiscípulo de su compatriota y coetánea Martha Argerich (ver 1952), 
apenas tres meses mayor que ella. Ambos fueron niños prodigio y ambos alcanzaron por 
distintos caminosla celebridad internacional. Golpeado por la adversidad, Gelbersuperócon 
valor y con ese formidable temple con el que en la actualidad encara la ejecución de algunas 
Obras, la circunstancia que puso una dolorosa pausa en su incipiente carrera, para reanudarla, 
a su tiempo, si se quiere con mayor vocación y con rnonvada fe. 

Un debuten los estudios de Radio del Estado precedió en seis años a su presentación 
en el Teatro Colón, el 10 de abril de 1955, como solista del Concierto en La Menor de Grieg, 
con la Sinfónica de Buenos Aires y bajo la dirección de Washington Castro. Curiosamente, 
tres años antes, este maestro había dirigido a Martha Argerich, también en su presentación 
en la misma sala como solista del Concierto de Schumann. 

En 1956 Gelber fue nuevamente solista de dos obras con orquesta, en la misma sala, 
el Concierto de Schumann, con la dirección de Lorin Maazel, y el Concierto N*5 de 
Beethoven, con la dirección de Teodoro Fuchs. En ambas obras, Gelber hizo galas de 
llamativas cualidades técnicas y de una agudeza interpretativa rara en un adolescente de 
quince años. 

Por fin, y antes de partir para Francia como becario de ese país, para estudiar con 
Margarite Long, Gelber actuó nuevamente en 1958 con la Sinfónica de Buenos Aires, esta 
vez dirigida por Roberto Kinsky, como solista del Concierto N*1 de Brahms. 

La reaparición de Gelber en Buenos Aires, en el año 1967, tras casi diez años de 
ausencia, pone al oyente porteño frente a un pianista que ha adquirido una sólida seguridad 
técnica, un absoluto dominio de todas las posibilidades sonoras que le ofrece la dinámica del 
instrumento, a un clarificador de las más complicadas texturas polifónicas y a un intérprete 
de noble musicalidad y apasionado temperamento. 

El 20 de agosto ofrece, por primera vez, un recital en el Teatro Colón en el que hasta 
ahora sólo había actuado como solista en obras con orquesta. El programa de este primer 
recital fue el siguiente: Chacona en Re Menor, de Bach-Busoni; Sonata N*3 en Do Mayor 
op.2 N93, de Beethoven; L "lle joyeuse, de Debussy, y Sonata en Si Menor op.58 de Chopin. 
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A este recital siguió otro, el 24 de agosto, en la misma sala, para el público del 
Mozarteum Argentino, en el que Gelber hizo escuchar obras de Bach-Busoni, Debussy, 
Chopin y Beethoven. 

Para la Asociación Amigos de la Música, Gelber actuó ese año en dos sesiones 
dirigidas por Miguel Gielen. En la primera, fue solista del Concierto en Si Bemol Mayor N?2 
op.83 de Brahms, en la segunda, del Concierto en Re Menor N*1 op.15 del mismo autor. 

A esta altura, Gelber se define como un excelente intérprete de los clásicos y, en 
especial, de los creadores románticos. A los veinticinco años de edad, se revela como un 
traductor veraz y profundo de Brahms. 

Gelber finaliza su actuación del año 1967con la ejecución integral, en dos sesiones, 
de los Conciertos para piano y orquesta de Beethoven, con los auspicios de la Asociación 
Wagneriana y la dirección orquestal de Roberto Kinsky. 

Cuatro años después, Gelber actúa nuevamente en Buenos Aires. En su recital de 
reaparición en el Teatro Colón, presenta un programa formado por tres Sonatas de Scarlatti, 
Estudios Sinfónicos op.13 de Schumann; Fantasía en Do Mayor op.15 "Del Caminante", de 
Schubert, y Andante Spianato y Gran Polonesa op.22 de Chopin. Entre otras presentaciones 
de ese mismo año, se cuentan las de Amigos de la Música, donde actúa como solista en el 
Concierto N%9 en Mi Bemol Mayor, K.271 "Jeunehomme", de Mozart. 

De entonces en más, Gelber ha actuado con frecuencia en Buenos Aires, que se ha 
constituído en una etapa más de un vasto e importante circuito internacional que lleva a 
nuestro artista a Europa, a las Américas y a Oriente. Es uno de los pianistas más prestigiosos 
y ello más requeridos de la actualidad. Su dominio del teclado corre parejo con su condición 
de noble músico, de intérprete veraz, profundo y comunicativo. 


LA ORQUESTA DE CAMARA DE MUNICH 


Fundada en 1950, la Orquesta de Cámara de Munich seguía siendo en 1955, cuando 
actuó en Buenos Aires por primera vez, el conjunto juvenil que se reuniera en torno a Christoph 
Stepp, tan joven como cualquiera de sus subordinados, pero dotado de la seguridad técnica 
necesaria para ese cometido y dueño de una despierta musicalidad y de talento. 

La de esta orquesta fue una de las visitas más interesantes de la temporada. Que un 
grupo de muchachos hiciera música a la par de un maduro y cultivado conjunto, con acabado 
dominio del estilo de cada obra, fue en verdad algo sorprendente; pero el placer de escucharlos 
superó a la sorpresa. “Porque este conjunto -expresó el crítico Carlos Coldaroli- tiene algo que 
es privativo de la mejor manera de enseñar: la tradición, la cultura y el estilo.” 

Agreguemos que la Orquesta muniquesa estaba formada por instrumentistas de 
notable eficiencia técnica, admirables algunos de ellos. 

Este conjunto se presentó en el Teatro Colón el 14 de mayo, con un programa así 
formado: Concerto Grosso op.3 N*8 de Vivaldi; Concierto en Re de Bach (solista Rodolfo 
Caracciolo), Divertimento en Re, de Michael Haydn; Gran Fuga op.133 de Beethoven; Suite 
Argentina N%2 de Alberto Williams y Divertimento para cuerdas, de Bartók. 

La Orquesta de Cámara de Munich volvió a Buenos Aires en 1965, con Harold 
Stadlmair como director. 
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EL TRIO PASQUIER 


Este conjunto de cámara francés, fundado en 1927 por iniciativa del violinista Pierre 
Pasquier, que fue maestro de una generación de instrumentistas en la que estuvieron incluídos 
varios miembros de su propia familia que fueron excelentes músicos de cámara, ha realizado en 
casi medio siglo de existencia una notable difusión de la música francesa, aunque su repertorio 
dista de ser excluyente. 

- Formado por tres miembros de la familia Pasquier -Jean (violin), Pierre (viola) y 
Etienne (violoncelo)-, demostró ser en su presentación en el Teatro Colón, el1” de octubre, 
un conjunto de soberbias calidades musicales y estilísticas. Técnicamente, no actúan como 
virtuosos, pero tienen todas las ventajas de estos especímenes; son , ante todo, auténticos 
músicos. 

Este notable conjunto, que gozó del privilegio de tener una cantidad increíblemente 
escasa de público, formuló para su presentación el siguiente programa: Trio en Re Mayor op.8, 
de Beethoven; Trio (dedicado a Pasquier), del compositor argentino Pedro Sáenz; Tres Piezas 
en Trio, de Gabriel Pierné, y el Cuarteto en Fa Mayor K.370 de Mozart, para Óboe y cuerdas, 
en el cual se unió al Trio Pasquier el oboísta argentino Alfredo Perona. 


INTEGRAL DE LOS CUARTETOS DE BARTOK 


La Sociedad de Conciertos de Cámara presentó en su temporada del año 1955, la 
ejecución integral de los Cuartetos de Cuerdas de Bela Bartók, en tres sesiones que se realizaron 
en el Teatro Ateneo, entre el 8 y el 22 de julio. 

La primera sesión, estuvo a cargo del Cuareto Pessina, integrado en esa época por 
Carlos y Osvaldo Pessina, violines; Cayetano Molo, viola, y José Bragato, violoncelo. El 
programa reunió los Cuartetos op.7 y op.17. 

El Cuarteto Acedo, formado por Eduardo Acedo y Jorge Urbansky, violines, André 
Vancoillie, viola, y Washington Castro, violoncelo, tuvo a su cargo la ejecución de los 
Cuartetos NW y N%4. 

Responsable de la ejecución de los Cuartetos N%5 y N%, fue el Nuevo Cuarteto, que 
formaban Saúl Michelson y Raúl Vázquez, violines; Simon Slotnik, viola, y Armando Russo, 
violoncelo. 


CONCIERTOS: LOS ESTRENOS 


Entre las obrasestrenadasen los conciertos de la temporada del año 1955, se contaron 
las siguientes: Variaciones sobre una canción infantil, de Ernest von Dohnanyy; Balada Sinfónica, 
de Carlos Tuxen Bnag; Sinfonía Elegíaca y Pampeana N 3, de Alberto Ginastera; Variaciones 
sobre un tema de tango, de Luis Gianneo (encargo de Amigos de la Música); Concierto para viola 
y orquesta, de William Walton; Concerto Grosso N 2, de Ernest Bloch; Concerto dell“Albatros, 
de Giorgio F. Ghedini; Concierto para pequeña orquesta op.34, de Albert Roussel; Variaciones 
Americanas, de Roberto Caamaño; Concierto para violin y orquesta, de Samuel Barber; Sinfonía 
N % y Concierto N 2 para piano y orquesta, de Darius Milhaud; Concierto para flauta y orquesta 
y Sinfonía N 2, de Virgil Thomson; Fragmentos de Thy! Claes, de Vladimir Vogel; Novena y 
Décima Sinfonías, de Dimitri Shostakovich; Concierto en Fa para piano y orquesta, de Gian-Carlos 
Menotti. 
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VIRGIL THOMSON 


El compositor y crítico musical norteamericano Virgil Thomson hizo una breve visita 
a Buenos Aires en cuyo transcurso intervino en un concierto sinfónico que Manuel Rosenthal 
realizaba en la Asociación Wagneriana, para dirigir personalmente su Concierto para flauta y 
orquesta (solista: Alfredo lannelli), que había sido incluído en el programa respectivo en su 
honor. 


ESTRENO DE “PORGY AND BESS” 


En agosto de 1955, la Everyman Opera, compañía líricaformada por cantantes negros, 
dió a conocerenel Teatro Astral la ópera de George Gershwin, Porgy and Bess. Fue un magnífico 
espectáculo que por la calidad de los intérpretes y la producción escénica, mereció el escenario 
del Teatro Colón. 

Porgy and Bess tuvo en esta oportunidad como director musical a Alexander Smallens, 
director musical del estreno de la ópera de Gershwin en Boston en 1935. Smallens, nacido en 
Rusia y ciudadano de los Estados Unidos, había venido a Buenos Aires por primera vezen 1917, 
con la Compañía de Anna Pavlova. 


DEBUT DE UNA GRAN CANTANTE 


La verdadera importancia del debut de Birgit Nilsson, se pudo apreciar debidamente 
algunos años después de producido porque la cantante sueca no se encontraba todavía en 1955 
en el cénit de su desarrollo artístico. La justa dimensión de sus fabulosos medios la dió Birgit 
Nilsson en 1962, en su tercera visita, cuando asumió el rol de Brunilda en el primero de los dos 
ciclos integrales de “El Anillo del Nibelungo” que cantó en el Colón. En los dieciseis años que 
mediaron entre su debut, cuando cantó su primera Isolda, y su última aparición en ese escenario 
como laTintorera en “La mujer sin sombra”, pasando por su segunda Isolda, en 1971, nuestro 
público pudo apreciar la evolución, como cantante y como intérprete, de la que era, sin duda 
alguna, la cantante wagneriana más completa y más extraordinaria aparecida después del 
fenómeno, irrepetible, de Kirsten Flagstad. Nilsson cantó en el Colón, en siete temporadas, 
obras de Wagner, Strauss, Mozart (Don Juan) y Puccini (Turandot); pero su nombre quedará 
identificado por siempre como una de las más grandes Isoldas y Brunildas de este Siglo. 


EL BALLET THEATRE 
y EL SENTIMIENTO AMERICANO 
DE LA DANZA Y EL BALLET 


Gran poder de convocatoria demostró poseer entre los aficionados al ballet el Ballet 
Theatre, de los Estados Unidos conjunto que ofreció una serie de espectáculos en el Teatro. 
Opera, a partir del 10 de setiembre de 1955. 

El Ballet Theatre desplegó en sus presentaciones un vasto repertorio en el cual 
figuraban obras como El lago de los cisnes, en versión escenificada por Anton Dolin, Pillar of 
Fire, El Combate, Interplay, fragmentos de Cascanueces, La fille mal gardée, Jardin aux Lilas, etc. 
Entre sus integrantes, tuvieron especial lucimiento Rosella Hightower, Nora Kaye, Lupe 
Serrano, Hugh Laing, Scott Douglas, Eric Braun y John Kriza. 
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El recordado crítico Oscar Uboldi, señaló que estos espectáculos del Ballet Theatre 
ponían en evidencia la existencia de un sentimiento americano y el ballet y que América se 
había convertido en el refugio de la danza. 

“Este ballet -expresaba Uboldi en uno de sus artículos- hace visible demostración del espíritu 
de captación y de la liberalidad de todo un continente y es el mejor ejemplo para la solución de la 


encrucijda entre el mundo europeo de la cultura, la seguridad de nuestras fuerzas y nuestros propios 
propósitos culturales.” 


ESTRENO DE UN BALLET DE FLORO UGARTE 


El ballet El Junco, con música del compositor argentino Floro M. Ugarte y coreografía 
de Michel Borovsky, fue estrenado por el Cuerpo de Baile del Teatro Colón, el 27 de octubre, 
con la direción musical de Enrique Sivieri. 


ASOCIACION DE DOCENTES DE MUSICA 


El 25 de noviembre de 1955 quedó constituída esta entidad, con la presidencia del 
señor Juan José Valero. En su declaración de propósitos, se expresa: “La Asociación tendrá por 
finalidad principal propendera la jerarquización de la Educación Musical en todos los ámbitos 
en que ella se imparte. Realizará gestiones, a tal fin,ante las autoridades correspondientes en 
el área de Educación y Cultura. Organizará cursos, conferencias, congresos, conciertos 
didácticos, etc. Podrá mantener vínculos con otras entidades similares de nuestro país o 
extranjeras. 

Preside actualmente esta Asociación, la profesora Ana Lucia Frega, quien ya había 
ejercido el mismo cargo en anterior oportunidad. 


1956 
LEONID KOGAN 


El 24 de abril debutó en el Teatro Colón este violinista soviético, quien con la 
colaboración del pianista Andreo Mytnik, desarrolló el siguiente programa: Sonata N%3 en Re 
Menorop.108 de Brahms; Chacona de la Partita N*2 de Bach, Sonatina, de Michel Weimberg; 
Dos danzas brasileñas de Milhaud; Cueca, de Aguirre, y Fantasía sobre temas de “Carmen”, de 
Bizet-Waxman. 

El crítico Claudio Zorini, formuló en “Buenos Aires Musical”, a propósito de este 
recital, la siguiente opinión: 

“Técnicamente, Leonid Kogan posee medios magníficos que se evidencian en su digitación 
clara y segura, arcada limpia y sonoridad excelente que no sabe de asperezas. Desde el punto de vista 
musical, parece poseer un oido refinado que le permite, con la ayuda de su dominio mecánico sobre el 
instrumento, obtener perfecta afinación que se beneficia con un vibrato natural, nunca excesivo o 
deformado. Quizá sea en punto a interpretación donde a Kogan le falta la completa madurez, lo cual no 
significa que sus versiones dejen de ser muy dignas”. 


Además de losdos recitales previstos para el Teatro Colón Leonid Kogan actuócomo 
solista del Concierto en Re Mayor de Brahmscon la Orquesta Sinfonica Nacional, dirigida por 
Juan José Castro, y, en el Teatro Colón, con la Sinfónica de Buenos Aires, dirigida por Mariano 
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Drago, como intérprete, en una sola velada, de los Conciertosen Mi de Bach, N“2 de Prokoffiev 
y en Re de Tchaikowsky. 

Leonid Kogan volvió a Buenos Aires en 1958, ofreciendo dos recitales en el Teatro 
Opera. En el mismo medio antes mencionado, el crítico Jorge Aráoz Badí, luego de referirse a 
la singularidad del sonido - de una gran belleza y personalidad-de Kogan, que este utiliza como 
un medio expresivo más, concluye su comentario de la siguiente forma: 

“Leonid Kogan tiene las cualidades para entusiasmar a los ortodoxos y a los que no 
han adherido al purismo. Tiene las cualidades de un intérprete maduro y las habilidades y destrezas de un 
virtuoso. Tiene, además, el sentido del empleo de esas cualidades. Sabe cuáles son importantes para la 
música y cuáles son importantes tan solo para el exhibicionismo intrascendente. Leonid Kogan es uno 
de esos músicos a los que uno podría escuchar sin fatigar su atención y de quienes podría escribirsin rendir 
la imaginación.” 


Leonid Kogan regresó en 1979 a Buenos Aires. El 13 de agosto actuó en el Teatro 
Colón como solista del Concierto N*%5 en La Mayor K.219 de Mozart, con la Orquesta 
Filarmónica de Buenos Aires dirigida por Pedro1. Calderón. Además, actuó para la Asociación 
Amigos de la Música. 


CORAL POLIFONICO DE RESISTENCIA 


Uno de los buenos conjuntos corales que florecieron en el interior de la República, 
la Coral Polifónica de Resistencia fue creada en 1951 sobre la base de un conjunto formado en 
1938 por alumnos de la Escuela Normal de Resistencia. Su inspiradora y directora ha sido la 
señora Lila Yolanda Pereno de Elizondo. 

La Coral Polifónica de Resistencia se presentó en Buenos Aires, en el Teatro Colón 
el 22 de setiembre de 1956, con obras de Bach, Beethoven, Monteverdi, Arcadelt, Debussy 
(Troischansonsde Charlesd Orleans), Grau, Villa-Lobos, Hindemith (Landsknechtsrinklied), 
Dett, Gilardi, Capmany y Calcagno. 

Desde entonces ha actuado en la ciudad y en la misma sala, en varias oportunidades. 


UN GRAN CUARTETO DE CUERDAS: 
EL BUDAPEST 


Grandes fiestas de arte fueron los memorables conciertos que el Cuarteto de Cuerdas 
Budapest dió en Buenos Aires en los años de 1956 y 1962. 

Fundado en 1917 por integrantes de la orquesta de la Opera de Budapest, este 
Cuarteto tuvo una vida cincuentenaria en el curso de la cual tuvo algunos cambios en su 
formación. Hacia los años 30s. los músicos húngaros fueron cediendo sus atriles a colegas de 
origen ruso que respetaron, no obstante, el primitivo nombre del conjunto. En 1938, el 
Budapest eligió los Estados Unidos como lugar de residencia hasta la disolución del Cuarteto, 
en 1967. Durante muchos años, el Budapest fue el Cuarteto residente de la Biblioteca del 
Congreso de Washington. Allí tuvimos varias ocasiones de escucharlo ejecutando en 
instrumentos Stradivarius de la Colección Whittal. 

El Cuarteto Budapest vino a Buenos Aires con la siguiente formación: Joseph 
Roisman y Alexander Schneider, violines; Boris Kroyt, viola, y Mischa Schneider, violoncelo. 
Todos ellos tenían entre veinte y treinta años de antigúedad en el conjunto, que debutó en el 
Teatro Colón el 2 de junio de 1956. El programa del primer concierto fue el siguiente: Cuartetos 
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N*1 de Prokoffiev y N%1 de Alberto Ginastera; Cuarteto en Si Menor, de Samuel Barber y 
Cuarteto N*1 de Bela Bartók. 

En estas actuaciones, el Cuarteto Budapest demostró su derecho a estar ubicado en 
uno de los más elevados escalones de la interpretación camerística y de la perfección técnica. 
Su unidad técnica y expresiva era admirable. A este respecto, el crítico Carlos Coldaroli 
formuló la siguiente reflexión: 

“De la misma manera que un violin, tiene cuatro cuerdas y sería absurdo ponderar 


solamente una, los músicos del Budapest han alcanzado esa prodigiosa unidad fuera de la cual no existiría 
un Cuarteto”. (“Buenos Aires Musical”) 


El Cuarteto Budapest completó su actuación en esa temporada con un concierto en 
el Teatro Opera en el cual participó el pianista Friedrich Gulda, sumándose al Cuarteto en el 
Quinteto en Fa Menor de Brahms, que por causas atribuibles al mismo, tuvo una ejecución 
poco afortunada. El Cuarteto Budapest, volvió a brillaren la ejecución del Cuarteto op.50N*%6 
de Haydn y en el en Sol Mayor de Debussy. 

En 1962, el Budapest volvió al Teatro Colón con el cual ejecutó, en seis sesiones, la 
integral de los Cuartetos de Beethoven. La ejecución de este ciclo integral fue, a juicio del 
crítico Eduardo Garcia Belsunce, que elogió la claridad de concepción y la unidad en la 
expresión : 

“_..una lección de comprensión musical honda y de ejecución estilísticamente 
depurada”. 


También en esta nueva visita, el Budapest y el pianista vienés Friedrich Gulda, se 
asociaron en una audición de música de cámara, igualmente frustrada por la pérdida de control 
sonoro del pianista, en la que fueron ejecutadas las siguientes obras: Cuarteto N*1 . 478 para 
trio de cuerdas y piano, de Mozart y Quinteto opus 34 de Brahms. El Cuarteto Budapest, sólo, 
ofreció una inolvidable versión del Cuarteto N%2 de Bartók. 


EL PIANISTA MANUEL REGO 


Uno delos más inteligentes y seriospianistas argentinosesel marplatense Manuel Rego. 
Mas aún, se trata de un instrumentista que a una técnica pianística de primer orden, pulcra, 
versátil, brillante y segura, suma una sensibilidad artística, una penetración estilística que 
hacen que cada actuación suya tenga un acusado interés musical. Porque, además, Manuel 
Rego es un músico nato y está, por lo tanto, dotado de todaslas cualidades que lo habilitan para 
la carrera internacional que seguramente le esperaba de no haber decidido, obstinadamente, 
permanecer en el país, limitando su actuación en el exterior a vastas pero esporádicas giras. 

Desde sus primeras actuaciones en Buenos Aires, no quedaron dudas acerca de sus 
formidables medios técnicos y de la extraordinaria facilidad natural que se adivina detrás de los 
mismos. Tampoco de su indeclinable actitud artística de poner la destreza de su mecanismo al 
servicio del pensamiento musical, ni de la consumada habilidad con que combinael virtuosismo 
con su sentido del color y con una notable gradación de delicados matices. Hoy, en la plena 
madurez de su talento, Manuel Rego es un aleccionador ejemplo de lo que puede una vida 
consagrada al logro de una permanente superación. 

Rego hizo su primera presentación en Buenos Airesel 10 de junio de 1956 en el Aula 
Magna de la Facultad de Derecho y Ciencias Sociales. En esa ocasión fue solista del Concierto 
N22 de Liszt, con la Orquesta Juvenil de Radio Nacional dirigida por Pedro Calderón. Al 
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siguiente año, el 11 de noviembre, actuó por primera vezen el Teatro Colón, ahora como solista 
del Concierto N%3 en Do Mayor op.26 de Prokoffiev, con la Orquesta Sinfónica Nacional 
dirigida por Juan José Castro. 

De entonces a hoy han transcurrido treinta años en el curso de los cuales ha podido 
apreciarse el arte de Manuel Rego en conciertos con orquesta, en innumerables recitales y en 
bellas sesiones de Sonatas, entre las que recordamos las que efectuara con el violinista argentino 
Rubén González y ultimamente con la violoncelista Christine Walewska. Porque Manuel Rego 
es también un magnífico músico de cámara. Aparte los citados, otro buen ejemplo de ello es el 
Quinteto Municipal de Piano y Cuerdas que él dirige y del cual es piano solista. Sus integrantes, 
además, de Rego, son Mario Morelli y Aarón Kemelmajer, violines; Roberto Calomarde, viola 
y Hugo Tagliavini, violoncelo. Este conjunto, formado en la ciudad de Mar del Plata, que es 
su sede permanente, ha dado en Buenos Aires, a partir de su debut el 15 de mayo de 1983 en 
el Museo de Arte Decorativo, pruebas concluyentes de su rara calidad y de su cultivada 
musicalidad. 


ALFRED BRENDEL 


De este pianista austríaco que vino por primera vez a Buenos Aires en 1956, cuando 
contaba veinticuatro años de edad y comenzaba a recorrerel mundo para revalidar las calidades 
especiales que le habían valido el Premio Busoni, se ha dicho “Es un pianista completo, 
arquitecto, poeta, músicoardiente y refinado”. Su repertorio se extiende de Mozarta Schónberg, 
pasando por Beethoven, Schubert y Liszt. De su maestro Edwin Fischer, ha heredado, algunas 
de sus mejores virtudes como intérprete, entre ellas una ponderación de criterio y un buen gusto 
musical que no suelen darse en muchos virtuosos. 

Brendel debutó en Buenos Aires el 25 de julio de 1956, con un recital que se llevó a 
cabo en el Teatro Colón y en el que desarrolló el siguiente programa: Sonata N*8 en La Menor 
K.310 de Mozart; Fantasía en Do Menor op.15 El Viajero, de Schubert; Toccata de Ravel; Tres 
Nenias, op.18 de Bartók; “Criolla”, de Cuatro piezas de Ginastera; Estudio en La Menor de seis 
Estudios de Paganini-Liszt, y Andante Spianato y Gran Polonesa Brillante op.22 de Chopin. 

La columna musical del Diario “La Prensa”, consignaba al día siguiente: 

“Desde el comienzo de su concierto, su actuación en el piano impresionó muy 


favorablemente(...) Extrema delicadeza, con una pulsación notablemente clara y expresiva a la vez, 
dentro de la más pura línea mozartiana.” 


Refiriéndose a la interpretación de la Fantasía de Schubert, el crítico agregaba: 
“(...) completo dominio de forma y contenido caracterizaron su versión más por la 
sobriedad que por el tono romántico, pero dando a la obra todo su calor emocional.” 


En la misma temporada y tras una presentación en el Instituto Argentino-Germano, 
Brendel se presentó en la Asociación Amigos de la Música, con la dirección orquestal de Paul 
Klecki, como solista del Concierto en Re Menor K.466 de Mozart. 

Luego de una fugaz aparición en los Conciertos del Mediodía de la temporada del año 
1961, Brendel se presentó por tercera vez en Buenos Aires en 1963. El 5 de junio, fue solista 
del Concierto para piano y orquesta de Arnold Schónberg, en el Teatro Colón, con la Orquesta 
Filarmónica de Buenos Aires, dirigida por Pedro 1. Calderón. Con esta obra, el pianista moravo 
tenía antigua frecuentación, habiéndola llevado brillantemente al disco. Se destacó entonces 
su dominio técnico de la obra y su penetración en el mundo expresivo de la misma. “La notable 


340 


nitidez que posee la articulación de este pianista y su ponderación musical, hicieron mucho por 
la comprensión de la obra”, apuntamos entonces. 
Ese año, Brendel volvió a la Asociación Amigos dela Música para actuaren el Festival 
Mozart organizado por la misma. Con la dirección de Peter-Lukas Graf, fue solista del Rondó 
K.382 y el Concierto en Si Bemol K.595. En su comentario sobre este concierto, el crítico 
Eduardo Garcia Belsunce expresó en “Buenos Aires Musical”: 
“Lo mejor de la noche fue la actuación de Alfred Brendel. Su expresividad es más 
bien reservada, pero tocó con buen estilo mozartiano e impecable elegancia. El Rondó K.382 y el 


ConciertoK.595 no comprometen el mecanismo de un ejecutante, pero sísu comprensión y sensibilidad. 
Brendel llevó a buen término su tarea y mereció el aplauso.” 


ORQUESTA DE CAMARA DE BERLIN 


Unagudocrítico argentino apuntó que si Buenos Aires no ocupara el lugar geográfico 
que ocupa y el mapa lo ubicara mucho más cerca de otros centros musicales igualmente activos; 
si Buenos Aires estuviera en Paris, por ejemplo, la Orquesta de Cámara de Berlin hubiera pasado 
sin pena ni gloria, en tanto aquí su presencia fue considerada un gran acontecimiento. Esta 
hipótesis, que es aplicable a muchos otros casos, lamentablemente más que los deseables, nos 
parece injusta con referencia al conjunto berlinés que dirigía Hans von Benda y que fue 
entusiastamente acogido en sus presentaciones en Buenos Aires en 1956 y 1958, dejando en 
el público y la mayor parte de la crítica, una profunda impresión, por la calidad solística de sus 
integrantes, por su sólida organización, por su seriedad musical y su nobleza expresiva, esdecir, 
despojada de todo artificio, y por la riqueza de matices que era capaz de crear en toda la gama 
sonora. 

La Orquesta de Cámara de Berlin debutó el 21 de julio en el Teatro Colón, donde 
ofreció dos conciertos a los que sumó sus actuaciones en varias sociedades musicales privadas. 
Su primer programa constaba de las siguientes obras: Concerto Grosso en Si Bemol, de Hándel; 
Sinfonía N*92, de Haydn; Concierto para flauta y orquesta de Teleman (solista: M. Rueters); 
Quinta Sinfonía, de Schubert; y Casación K.63, Serenata Haffner K.250, Pequeña Música 
Nocturna K.525 y Sinfonía N*40 K.550, de Mozart. 


ESTRENO DE “BODAS DE SANGRE” 


El Teatro Colón ha estrenado las tres óperas compuestas por Juan José Castro: Bodas 
de Sangre, compuesta en 1952, es la última; La zapatera prodigiosa, de 1943, es la primera, en 
tanto Proserpina y el Extranjero, es de 1951 y por lo tanto, la segunda. Existe una cuarta Ópera 
que el músico dejó inconclusa (1). 

Ha pasado mucha agua bajo los puentes desde el estreno de “Evangelina”, de Berutti, 
en el Buenos Aires de la década del Ochenta. La idea de una ópera nacional echó a andar 
después de “El Matrero” (ver 1929), el aporte más importante que en ese sentido ha recibido 
el teatro lírico nacional, sin que nunca llegara a concretarse, a nuestro entender, en obras de 
mayor envergadura artística en las que no se advirtiera, sin esfuerzo, el modelo o las fórmulas 
en uso en el repertorio operístico corriente de las escuelas foráneas. Juan José Castro no ha 
navegado en esas aguas revueltas. Su contribucióna la dramática musical argentina excluye por 
completo los esquemas caros a ese equívoco nacionalismo de recetas. 


(1) La cuarta ópera de Juan José Castro -Cosecha negra-, con texto del propio músico, fue completada por 
el compositor argentino Eduardo Ogando, y permanece inédita. 
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Compuesta sobre la obra homónima de Garcia Lorca, Bodas de Sangre es un tributo 
al poeta y dramaturgo español; es, al igual que La zapatera prodigiosa, para decirlo con las palabras 
del autor, “una ópera para Garcia Lorca”. En su deseo de no tocar una sola palabra del texto 
lorquiano, Castro ha debido asumir el problema de la confrontación del tempo teatral y el tempo 
musical. 

Admirablemente construída, la música de esta Ópera es de una excepcional calidad 
también en lo que se refiere a carácter y fuerza expresiva y, desde el punto de vista orquestal, 
una fuente inagotable de refinadas combinaciones tímbricas y armónicas. 

Dirigida por el autor, Bodas de Sangre fue estrenada el 8 de agosto de 1956. Directora 
de escena fue la eminente actriz Margarita Xirgu, conocedora como pocas del teatro lorquiano. 
Marina de Gabarain, Virginia Castro, Sofía Bandin, Renato Sassola, Marcos Cubas, Angel 
Mattiello y Haydée De Rosa, fueron los principales intérpretes. 


DIRECTOR PARA LA TEMPORADA ALEMANA 


La elección de Ferdinand Leitner para dirigir las temporadas alemanas, fue una excelente 
decisión del Teatro Colón. El debut de este maestro alemán en 1956 con “El caballero de la 
rosa”, “Don Juan” y “Las bodas de Fígaro”, le abrió las puertas de nueve temporadas, en las cuales 
alternó las óperascon los conciertos. Tan eficazen uno como en otro género, Leitner demostró 
ser un maestro de alta escuela y un músico cabal que dominaba a fondo su oficio. Su actuación 


más reciente en Buenos Aires fue en 1987. 
NUEVAS VOCES 


Los aficionados a la ópera estuvieron de parabienes porque tuvieron oportunidad de 
escuchar, por primera vez, a varios notables cantantes de gran prestigio internacional. 

Boris Christoff, nacido en Bulgaria y formado vocalmente en Italia, y que a los setenta 
y dos años seguía cantando en sorprendente estado de eficiencia vocal, ha sido, probablemente, 
el bajo más importante de la posguerra; un gran cantante de teatro, en el mejor significado del 
concepto, dueño de una voz vibrante y emotiva que tiene además la condición de plegarse a 
los más delicados matices. Es también un formidable cantante-actor y un estupendo intérprete 
de música de cámara y música sacra, preferentemente eslava la última. 

En su única temporada en el Colón, Christoff debutó como magistral protagonista de 
“Boris Godunov". Su segundo rol, fue el de Mefistofeles en “Fausto”, de Gounod. 

Otros distinguidos huéspedes de la temporada, fueron la soprano Antonietta Stella 
(“Aida” fue la Ópera de su debut) cuyos notables medios le dieron justa fama; la soprano Lisa 
Della Casa, que debutó como Doña Elvira (“Don Juan”) y fue una intérprete mozartiana 
suprema a la que se disputaron los principales teatros líricos; el tenor canadiense Leopoldo 
Simoneau, una de las más bellas voces mozartianas que pueden desearse y un maestro del canto 
y del estilo (Don Octavio), y el cantante norteamericano George London, un bajo-barítono de 
bella y robusta voz, cuyo señorio escénico se correspondía con su autoridad vocal y que debutó 
como protagonista de “Don Juan”. : 
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TEATRO DE OPERA DE CAMARA DE BUENOS AIRES 


Por primera vez en Buenos Aires, se constituyó una compañía lírica destinada a 
cultivar la ópera de cámara, género que, ciertamente, no cuenta con tantos adeptos como la 
gran ópera, pero que dispone de un vasto repertorio, en gran parte proveniente del siglo XVIII 
y al cual, curiosamente, han vuelto su mirada no pocos compositores modernos. 

El Teatro de Opera de Cámara de Buenos Aires fue creado por el director de orquesta 
argentino Enrique Sivieri y el “regisseur” austro-argentino Martin Eisler, y contó con la valiosa 
colaboración de cantantes tan distinguidos como Olga Chelavine, Carlos Feller, Angel 
Mattiello y Eugenio Valori, dueños de esa musicalidad suprema que exige el repertorio lírico 
camerístico. Este calificado conjunto estaba llamado a descubrir al oyente porteño el valioso 
patrimonio de un género injustamente descuidado, acaso por haber sido dejado de lado por el 
Romanticismo. 

Desafortunadamente, al igual que muchas otras iniciativas impulsadas en nuestro 
medio musical, la carrera del Teatro de Opera de Cámara de Buenos Aires se limitó a pocas 
temporadas; pero, pese a ello, enriqueció la vida musical porteña y despertó en el público un 
interés por el género que más tarde recogería, con la misma altura de objetivos y la misma 
seriedad artística, la Opera de Cámara del Teatro Colón . 

A partir de 1957, este conjunto se prodigó en actuaciones en el interior y en el 
extranjero. En sucesivas giras al exterior, se presentó en los teatros municipales de Rio de 
Janeiro y San Pablo; en el Teatro Municipal de Lima, en el Teatro de las Naciones, en Paris; 
en México, en el Royal Theatre de Manchester y en el Sadler's Wells, de Londres, con 
significativo éxito de público y de crítica. 

La compañía hizo su debut en el Teatro Odeón, el 2 de abril con un programa que 
reunió Pimpinone, de Telemann, y L“Uccellatrice, de Jomelli, con la dirección musical de 
Enrique Sivieri y la dirección escénica de Martin Eisler. 

El Teatro de la Opera de Cámara de Buenos Aires desarrolló un variado y eccléctico 
repertorio, formado por títulos que en su mayor parte eran estrenos o casi estrenos para nuestro 
público, algunos de ellos muy importantes. Recordemos entre esos títulos, aparte de los antes 
mencionados, los siguientes: Les Malheurs d'Orphée, de Milhaud, que Buenos Aires había 
escuchado por primera vezen 1927 con la dirección de Aquiles Lietti (ver Bathori 1926); Let's 
make an opera, de Britten; 1! filosofo di Campagna, de Galuppi; L'Oca del Cairo y Cosi fan tutte, 
de Mozart; El retablo de Maese Pedro, de Falla; Hinund Ziúruck, de Hindemith y La Serva Padrona 
e Il matrimonio segreto, de Cimarosa; Renard y Ragtime, de Stravinsky; Kaffeekantate, de Bach; 
L Turogne Corrigé de Gluck; la cantata italiana La terra € liberata (Apollo e Dafne), de Hándel, 
y el estreno de la ópera argentina Marianita Limeña, de Valdo Sciammarella, sobre un libro de 
Francisco Javier, el 11 de noviembre de 1957. (Esta ópera llegó al Teatro Colón cinco años 
después de su estreno). 

Parafinalizar, digamos que en loselencos de este repertorio, sesumaron a la Compañía 
cantantes de primer nivel como Elena Arizmendi, Clara Oyuela, Victor De Narké, Marta 
Benegas; escenógrafos como Raúl Soldi y Saulo Benavente, y, en calidad de director deescena, 
Felipe Romito. 
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MOZART CAMARGO GUARNIERI 


Este compositor brasileño, máximo representante del ala conservadora de la música 
brasileña, estuvo en Buenos Aires ren 1956. El 20 de agosto dirigió en el Teatro Colón un 
concierto con la Orquesta Sinfónica Nacional, en el que hizo escuchar dos de sus obras; la 
Sinfonia Sao PauloN 3 y la Suite del Cuarto Centenario. No eran estas las obras primeras del 
distinguido músico brasileño quese habían escuchado enel Teatro Colón, ya que en 1933 Burle 
Marx había dirigido una Suite Infantil - pero sí las más recientes y ambas muy representativas 
del estilo de su autor. 


ESTRENOS EN CONCIERTOS DE CAMARA 


Entre el 10 y el 24 de agosto de 1956, la Asociación de Conciertos de Cámara ofreció 
un importante ciclo: la ejecución integral de los seis Cuartetos de Cuerdas de Paul Hindemith. 
Lo inició el Cuarteto Pessina el 10 de agosto, en el Teatro Cómico, con la ejecución de los 
Cuartetos N*1 y N92. En la segunda sesión, el Cuarteto Acedo tuvo a su cargo la ejecución de 
los Cuartetos N%3 y N*%4 y, en la última sesión, ambos conjuntos completaron la serie: el 
Cuarteto Pessina ejecutó el Cuarteto N95 y el Cuarteto Acedo, el N*6. 

La misma Asociación estrenó el 28 de setiembre el ciclo El Cometa de Frank Martin, 
para contralto y pequeña orquesta, sobre poemas de Rilke, con la dirección de Roberto Kinsky. 
También fue estrenado el drama sinfónico Socrate, de Eric Satié, el 20 dejulio, con la dirección 
de Washington Castro, De notable interés fue asimismo el estreno sudamericano de las Trois 
Petites Lituries de la Présence Divine, de Oliver Messiaen, para piano, ondas Martenot, celesta, 
vibráfono, bateria, 18 sopranos y orquesta de cuerdas, que se realizó el 28 de octubre y cuya 
dirección estuvo a cargo del maestro Washington Castro. 

La misma Asociación, hizo escuchar en calidad de estreno, el 10 de mayo de 1956, las 
Seis Sinfonias de Cámara para pequeñosconjuntos, de Darius Milhaud, con la dirección de 
Enrique Casal Chapi. 

Un gran acontecimiento, cuyo relieve excedió los límites locales para trascender al 
plano internacional, fue la exhumación de Ascanio in Alba, que Conciertos de Cámara ofreció 
el 20 de abril como parte de la conmemoración del bicentenario mozartino. En realidad, fue 
esta la primera audición pública mundial realizada desde estreno de la obra, en Milán, el 17 de 
octubre de 1771, es decir, cuando Mozart contaba solamente quince años de edad. 

Muy injustamente se mostró la fortuna con esta “festa teatrale” que Maria Teresa de 
Austria encargó a Mozart para ser ejecutada en los esponsales de su hijo, el archiduque 
Fernando con la Princesa de Módena. La obra, que fue ofrecida en versión de concierto, es 
ciertamente bellísima y no alcanza uno a explicarse el por qué de casi dos siglos de olvido. Cuidó 
de la versión el maestro Ferruccio Calusio y la orquesta, el coro y los solistas estuvieron a las 
ordenes de Pedro Valenti Costa, quien aseguró la seriedad estilística de la versión en la que 
colaboró Valdo Sciammarella, desde el clave. Los solistas fueron Clara Oyuela, Susana 
Naidich, Alicia Allerand, Susana Rouco y Hernan Wurth. 

Recordemos también que en esta notable temporada de la Sociedad de Conciertos de 
Cámara, el pianista argentino Jorge Fontenla, ejecutóla totalidad de la obra pianística de Maurice 
Ravel. (7 de setiembre y 5 de octubre) Preferentemente interesado en la música para teclado 
de Francia, desde los clavecinistas como Daquin, Couperin y Rameau, hasta los modernos, 
como Fauré, Debussy, Ravel, Poulenc, Dukas y Milhaud, para traducir la cual poseía la 
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sensibilidad musical, el tacto y el refinamiento expresivo adecuados, “Jorge Fontenla - 
comentaba el crítico Rodolfo Arizaga luego de escucharle en un recital 

"es uno de esos pianistas para los cuales la mano no es más que un medio, poderoso 
y necesario para concretar el pensamiento musical que se desea exponer y no, como ocurre en gran parte 
de nuestros artífices del teclado, un fin absorbente y apasionante de la especulación técnica. (...) Su 


principal preocupación está dirigida hacia el complejo del estilo y el cultivo de la musicalidad, que en él 
se ha dado con generosidad.” 


Jorge Fontenla, se consagró luego a la dirección orquestal enla que había incursionado 
por primera vez en 1960 en el Teatro Argentino de La Plata. En esas funciones se ha 
desempeñado frente a las mayores orquestas sinfónicas del país. Se recuerda su actuación al 
frente de la Orquesta Sinfónica de la Universidad de Cuyo y luego con la Orquesta Sinfónica 
de San Juan, que se formó por su iniciativa y que reunió a músicos que se contaban entre los 
mejores del país. Fue titular de la Orquesta Sinfónica Nacional y dirigió con la misma, con la 
Filarmónica de Buenos Aires y la Orquesta Estable del Teatro Colón, conciertos sinfónicos, 
óperas y ballets. 

Igualmente destacada es su labor como docente en distintos institutos del país. Creó 
la Escuela Superior de Música de San Juan y el Instituto Superior de Arte de General Roca. 
Fue director del Instituto Superior de Arte del Teatro Colón. 


PAUL KLECKI 


En la temporada de conciertos que la Orquesta Sinfónica Nacional realizó en el 
Teatro Colón, hizo su presentación el director de orquesta polaco Paul (Pavel) Klecki, que había 
estado al frente de la Royal Liverpool Philharmonic Orchestra hasta el año anterior a su debut 
en esta ciudad y que en los años siguientes sería titular de varias de las principales orquestas 
de Europa y América. Klecki, que actuaría en Buenos Aires en cinco temporadas, que 
incluirían al Teatro Colón y asociaciones musicales privadas, dirigió cinco conciertos con la 
Sinfónica Nacional, en los que estrenó varias obras, entre ellas, los Tres Corales Criollos, de 
Juan José Castro; el Concierto Filarmónico op.38, de Hindemith; el Concierto para Orquesta 
N?1, de Petrassi, y Serenade, de Michail Spisak. 

Un gran profesional y un sensible artista que ha dado en esta ciudad acabadas pruebas 
de su talento y de su autoridad. 


MAS ESTRENOS EN OBRAS DE CONCIERTOS 


Además de las anteriormente mencionadas, se contaron entre los estrenos de la 
temporada de conciertos del año 1956, las siguientes obras: Cuatro líricas de Safo, de Eduardo 
Ogando; Concertante para violoncelo, vientos, contrabajo y percusión, de Hilda Dianda; Concierto 
para Ondas Martenot y orquesta, de André Jolivet; Sinfonia Breve, de Julián Bautista; 
Transformaciones canónicas, de Juan Carlos Paz (encargo de Amigos de la Música); Concierto 
de Aranjuez, de Joaquin Rodrigo; Concierto para piano y orquesta N 2, de Ernest von Dohannyji; 
Concierto de Invierno, de Darius Milhaud; Delires op.16 para Ondas Martenot y sexteto de 
cuerdas, de Rodolfo Arizaga; Passacaglia de Frank Martin. 
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BALLET DEL TEATRO COLON 


Dos ballets con coreografías de Janine Charrat, se estrenan en 1956 enel Teatro Colón: 
La masacre de las amazonas, con música de Evgueny Semnov-Iskander, y Le jouer de flute, con 
música de Marinus Constant. 


DEBUT DEL BALLET NACIONAL CHILENO 


El 3 de noviembre de 1956, se presentó en el Teatro Colón el Ballet Nacional Chileno, 
nacido de la corriente moderna de Kurt Joos, luego que el Instituto de Extensión Musical de 
la Universidad Nacional de Chile contratara,en 1941, a tresintegrantes del Balletde KurtJoos, 
Ernst Uthoff, Lola Botka y Rudi Pescht. Con la guia de Uthoff, creador de la mayor parte de 
las coreografías que componían el repertorio del Ballet Nacional Chileno, este conjunto hizo 
su debut en 1945. Tres años después, lo dirigió ocasionalmente Kurt Joos. 

Formado por treinta y cinco bailarines y bajo la dirección artística de Ernst Uthoff, 
el Ballet Nacional Chileno, demostró ser un conjunto serio, entre los más importantes de 
América Latina. 

“La presencia del Ballet Nacional Chileno -se dijo- permitió a nuestro público 


apreciar los resultados que se obtienen con el estudio, la disciplina y un enfervorizado sentimiento de 
respeto por el arte.” 


Durante su actuación en Buenos Aires, el conjunto chileno presentó ocho ballets, tres 
con coreografías de Kurt Joos, incluídos La gran ciudad y La mesa verde, ambos del año 1926, 
y cinco de Uthoff: Capricho Vienés, El hijo pródigo, Alotria, Czardas en la noche y sobre las 
Danzas de Galantha, de Kodaly, y Coppelia. 

El Ballet Nacional Chileno volvió a presentarse en el Teatro Colón en 1959. Al igual 
que en su primera visita, su repertorio estuvo compuesto por coreografías de su director Ernst 
Uthoff y de Kurt Joos, excepción hecha del ballet Caulacán, ideado por Patricio Bunster sobre 
la Toccata para percusión de Carlos Chávez y de Fantasia, de Schubert-H. Zullig. El conjunto 
trasandino repitió de su anterior presentación, Alotria, Coppelia, Czardas en la noche y El hijo 
pródigo, de Uthoff, y La gran ciudad y La mesa verde, de Kurt Joos. Además del ya mencionado 
ballet Caulacán, se conoció Milagro en la Alameda, versión de El hada de las muñecas, de Bayer- 
Uthoff. 

En su tercera visita, en 1960 y también en el Teatro Colón, el Ballet Nacional Chileno 
estrenó su notable versión de Carmina Burana, de Carl Orff, con coreografía de Uthoff. 


LA OPERA DE PEKIN 


El 11 de octubre de 1956, el escenario del Teatro Colón fue nuevamente testigo de 
un acontecimiento. Esa noche, el público de la ciudad tomó contacto por primera vez con las 
más encumbrada expresión del arte escénico oriental: la Opera de Pekin, con la que se define 
el arte escénico nacional de China cuyos orígenes se remontan al siglo XVIII. Arte de símbolos 
y arte múltiple en el que conviven, la música, la danza, las bellas artes, la literatura, el canto, 
la mímica, las artes marciales y el combate, qu se combinan y se entrecruzan en sus historias. 

No constituía una experiencia fácil para el público argentino enfrentarse por primera 
vez con un arte teatral que responde a una tradición cultural que le era por completo extraña. 
Pudo inducirle a confusión que el teatro de Pekin, se llame a sí mismo Opera de Pekin; pero 
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en este caso la palabra Opera no guarda relación alguna, desde el punto de vista formal y 
técnico, con lo que Occidente entiende por ella. El que el público haya tenido el talento 
necesario para penetrar enla abstracción, enla simbología de este teatro, enel sentido y el estilo 
de su música, de su canto y de sus formas de expresión, no es un hecho de fácil comprobación. 
Lo más probable es que en un primer contacto sólo haya captado los valores exteriores del 
espectáculo y no los centros motores del mismo. Quizás sólo se haya sentido tocado por las mil 
y una demostraciones de destreza de los pekineses en el escenario. Como quiera que sea, la 
Opera de Pekin fue cálidamente recibida por el público que la acompañó a lo largo de catorce 
representaciones. 
En 1980, la Opera de Pekin volvió a actuar en el mismo escenario. 


1957 


NARCISO YEPES 


El 9 de mayo de 1957, actuó por primera vez en Buenos Aires el guitarrista español 
Narciso Yepes, con un recital que se efectuó en la sala del Teatro Colón y cuyo programa fue 
el siguiente: Menuet de Rameau; Suite en Re, de Galilei; Dos Sonatas, de Scarlatti; Gavota, 
de J.S. Bach; Sonata, de Mateo Albéniz; Tema con Variaciones, de Fernando Sor, Preludio, 
de Villa-Lobos; Suite Castellana, de Federico Moreno Torroba; En los trigales, de Joaquin 
Rodrigo; Danza Villanesca, de Ernesto Granados; Farruca, de Manuel De Falla y Leyenda, de 
Isaac Albéniz. 

Se sumaba así Narciso Yepes a la lista de ilustres cultores españoles de la guitarra que 
han actuado en esta ciudad. Lanzado su nombre al mundo internacional de la música a raiz del 
registro fonográfico del Concierto de Aranjuez, de Joaquin Rodrigo (1955), Yepes emprende 
ahora definitivamente y enel másalto nivel una carrera que había iniciado en Madriden 1947, 
a instancias del director de orquesta Ataulfo Argenta. En sus frecuentes giras de conciertos, el 
guitarrista murciano se acredita como uno de los grandes guitarristas de su tiempo. Si su 
dominio de la técnica del instrumento y la pasmosa facilidad con que resuelve los más 
intrincados problemas de la ejecución causan admiración, la personalidad artística del 
intérprete, todo un músico, la pureza estilística y el amor con que encara cada obra, lo colocan 
en los más elevados estadios de la interpretación. Se dijo en su debut a este respecto:”Narciso 
Yepes es, felizmente, un intérprete-artista. Todo en él responde a un sentido profundo de esa 
palabra musicalidad que tan precipitadamente se escribe a veces”. 

Yepes ha actuado en Buenos Aires y en el interior del país en varias temporadas. En 
1962, se lo escuchó en el Teatro Colón como solista del Concierto para guitarra y orquesta, de 
Mauricio Ohana, (que se estrenaba) y en un recital en el que tocó obras de Mudarra, Gaspar 
Sanz, Mauro Giuliani, Alejandro Tansman, Gerardo Gombau, J.S. Bach, Albéniz, Falla, 
Muñoz Ullera, Tárrega, et. En ese mismo año de 1962, actuaba también en Buenos Aires el 
legendario Andrés Segovia. 

En 1965, una nueva actuación de Narciso Yepes en Buenos Aires presentaba una 
particularidad. En efecto, el artista había cambiado su antiguo instrumento por uno nuevo que 
había hecho construir y que presentaba la innovación de contar con diez cuerdas, es decir, 
cuatro más que la tradicional guitarra española. Merced a esta modificación sustancial, el 
nuevo instrumento permitía, por ejemplo, la ejecución del antiguo repertorio de laúd y, en 
general, obras del Renacimiento y el Barroco, sin apelar a transcripciones ni a alteraciones de 
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ninguna especie. Por otra parte, “se trataba -explica Yepes- de superar la desigualdad de 
resonancia quefue siempre un defecto apreciable en la guitarra de seiscuerdas.” Toda la primera 
parte del recital que Yepes ofreció en el Teatro Colón en esta oportunidad, estaba destinada 
a demostrar las grandes ventajas del nuevo instrumento en la ejecución de obras concebidas 
para el laúd. 

Nuevamente en Buenos Aires en temporadas posteriores, Yepes alternó los recitales 
con actuaciones con orquesta. En 1968, con la Filarmónica de Buenos Aires, presentó, con 
carácter de estreno argentino, la “Fantasía para un gentilhombre”, de Joaquin Rodrigo. En la 
misma temporada, tocó con el Ensamble Musical de Buenos Aires, el “Concierto de Aranjuez”, 
del mismo autor. 

Hasta la terminación de este libro, la última actuación de Yepes databa del año 1986. 
En esa temporada, el eminente intérprete, además de presentarse en varios recitales -los 
primeros, con la Asociación Wagneriana-, actuó como solista con la Orquesta Nacional de 
España, que se presentaba en esta ciudad. 

Un gran acontecimiento de la temporada de 1988 fue la presentación del dúo de arpa 
y guitarra, formada por Nicanor Zabaleta (véase 1936) y Yepes (véase 1988) 


MUSICA DE CAMARA 


El año 1957 fue especialmente propicio para las manifestaciones de música de cámara 
en Buenos Aires. Música de cámara en el más alto nivel de seriedad y conciencia profesional 
pudo escuchar el oyente porteño. En efecto, mientras la Asociación de Conciertos de Cámara 
presentaba al Cuarteto Húngaro (ver 1949) en el ciclo integral de los Cuartetos de Cuerdas de 
Beethoven, el Teatro Colón -paralizadas las actividades líricas a raíz de un conflicto gremial- 
ofrecía un verdadero festival de recitalesde solistas y conciertos camarísticos, estos últimoscon 
la presentación de conjuntos no conocidos hasta entonces en la ciudad. 


EL CUARTETO PAGANINI 


Este Cuarteto, fundado en 1945 en los Estados Unidos, goza de un particular 
privilegio que lo ubicó, desde sus primeras presentaciones públicas, entre las formaciones de su 
tipo más prestigiosas. A esta fama que le acompaña desde la cuna ha contribuido la indicutida 
capacidad de susintegrantes y, tal vezen primer término, la circunstancia especial de que actúa 
con instrumentos Stradivarius que, al parecer, pertenecieron a la colección de Paganini. Un 
coleccionista y un mecenas de los Estados Unidos los pusieron un día en manos de los cuatro 
músicos que se reunirían luego bajo el nombre del legendario violinista de Cremona. Cosas 
como esta pasan en los Estados Unidos... 

Digamos ya que el conjunto formado por Henri Temianka y Gustave Rosseels, 
violines; Charles Foidart, viola, y Lucien Laporte, violoncelo, es algo más que un buen 
Cuarteto, es excelente y, en cierto repertorio - en el que no figuraron Mozart ni Beethoven- 
sobresaliente, por ejemplo, en Bartók, Ravel y Debussy, en este orden 

El Cuarteto Paganini se presentó en el Teatro Colón el 1? de agosto, con el siguiente 
programa: Cuartetos en Re Mayor K. 575, de Mozart; N*%8 en Mi Menor op. 59 N*2 de 
Beethoven y en Sol Menor op.10 de Debussy. Luego, en la Asociación de Conciertos de 
Cámara, selo escuchó en los Cuartetos N%1 de Prokoffiev, N%1 de Ginastera, y en Fa, de Ravel. 
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Regresóel Cuarteto Paganinien 1959, para ofreceren el Teatro Colón tresconciertos 
íntegramente dedicados a Beethoven, y uno en la Asociación Mozarteum, con un programa 
que le era mucho más consustancial: Cuarteto en Do Mayor op.76 de Haydn; Cuarteto N?3 
de Julián Bautista, y Cuarteto N%6 de Bartók. 


EL QUINTETO CHIGIANO 


La presentación de este grupo de cámara, que regresaría una y otra vez a Buenos Aires, 
señaló el punto culminante de la temporada. A pesar de su ya madura experiencia, el oyente 
de la ciudad supo de pronto que su capacidad de asombro no estaba todavía agotada. La tarde 
del 21 de junio fue, en efecto, una tarde para el asombro. Sergio Lorenzi (piano), Riccardo 
Brengola y Angelo Stefanato, violines; Giovanni Leone, viola, y Lino Filippini, violoncelo, 
con el Quinteto en Do Mayor de Boccherini, el Quinteto de Shostakovich y el Quinteto en 
La Mayor op.81 de Dvrorak, se encargaron de demostrar, por si ello hubiera sido necesario, que 
el placer de la música parte del placer con que se hace música. El Quinteto Chigiano no hace 
música como un mera obligación profesional, en el más alto grado de eficacia técnica y 
honestidad musical que los distingue; además, hace música con amor que eslo mismo que decir 
con el alma. 

La notable comunicación que se establece entre el Chigiano y el público,no puede 
explicarse sino por el hecho de que los primeros en sentir la emoción de la música son los 
ejecutantes; de ahí su capacidad para transmitirla; de ahí la intensidad con que el oyente la 
recibe. En su concierto del debut, en su ciclo Panorama del Quinteto con piano, en el curso del 
cual dió a conocer obras para esa formación, de Gian-Francesco Malipiero, Milhaud, 
Shostakovich y Martinú; en sus actuaciones de 1961, 1963 y 1966, el Quinteto Chigiano dictó 
cátedra de cómo se debe hacer música. 

El día que se escriba la historia de la música de cámara en Buenos Aires, un capítulo 
de honor le corresponderá, seguramente, a este conjunto que ha protagonizado entre nosotros 
jornadas artísticas memorables. 


DUO DE PIANO GORINLLORENZI 


Antes del debut del Quinteto Chigiano, el 17 de mayo se había presentado en el 
Teatro Colón el dúo de pianos formado por Gino Gorini y Sergio Lorenzi, pianista éste último 
del mencionado Quinteto. Dos artistas, dos músicos de raza, más interesados en revelar con 
naturalidad la esencia de la música que en hacer exhibición de sus nobles medios técnicos y 
de sus respectivas personalidades, Gorini y Lorenzi transitaron, en su presentación, por la 
Sonata N*5 en Do Mayor, de Bach; la Sonata en Si Bemol Mayor, de Clementi;las Variaciones 
sobre un tema de Haydn op. 56b; los Cinco Estudios en forma de Canon, de Schumann; el 
Concertino de Shostakovich, e Introducción y Tarantella, de Rachmaninov, un panorama 
estilístico nada restringido, segun puede verse, que demostró la versatilidad del talento de los 
intérpretes. 

El duo Gorini-Lorenzi, volvió a actuar en Buenos Aires en 1962 y 1967. 


LA ZIMBLER SINFONIETTA 


Otro de los puntosaltos de la temporada musical del año 1957, la ZimblerSinfonietta 
creada en 1945 por Josef Zimbler, violoncelo solista de la Orquesta Sinfónica de Boston, e 
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integrada con miembros de esa famosa orquesta, se presentó en el Teatro Colón el 4 de 
setiembre, con el siguiente programa: Concerto Grosso en Re Menor, de Vivaldi; Adagio para 
Cuerdas, de Barber; La ciudad tranquila de Copland; Concierto Brandenburgués N*5, de Bach 
y Concierto op. 35 para piano y cuerdas, con trompeta solista, de Shostakovich. 

El repertorio de esta orquesta de veintidos músicos, está formado por obras clásicas, 
barrocas y modernas, poniendo especial énfasis en estas últimas. La Zimbler Sinfonietta fue, 
en la época en que hizo su debut en Buenos Aires, un buen ejemplo para el oyente de etas 
latitudes de las principales cualidades de las orquestas de los Estados Unidos, cuya eficacia 
reposa sobre dosfactores clave: una indeclinable conciencia profesional y una férrea disciplina 
y, como consecuencia de ambas, una natural contracción al estudio. Sólo sobre estas bases se 
puede lograr orquestas de asombroso nivel técnico en las que no existe margen para el error. 
Pero, además y ante todo, son músicos de sólida formación y con un concepto ético de esa 
condición. El resto, la cohesión, la calidad del sonido, la afinación, la precisiónenlosataques,la 
claridad del fraseo y la calidad expresiva, son productos de la capacidad y el trabajo individual 
y colectivo. Todas estas cualidades que hemos mencionado generalizando, son las cualidades 
distintivas de la Zimbler Sinfonietta, cuya actuación en el Teatro Colón fue artísticamente 
inolvidable y ejemplarizadora. 


COLLEGIUM MUSICUM HELVETICUM 
Y PETER LUKAS GRAF 


El Collegium Musicum Helveticum, que debutó el 9 de agosto en el Teatro Colón, con 
la dirección de Richard Schumacher, demostró ser, pese a la juventud de sus integrantes, un 
conjunto de cámara de primerísima línea. Irreprochable desde el punto de vista técnico, probó 
ser, igualmente, dueño de una rica musicalidad, de un acabado conocimiento del texto de las 
obras que incluyó en su interesante programa de presentación y de un maduro concepto 
estilistico de las mismas, producto de una seria información histórica. Este fue el programa: 
Concierto en Do de La Fiesta de Alejandro, de Hándel; Concierto N%2 K.314 para flauta y 
orquesta y Sinfonia enLa K.201 de Mozart; Concierto de Cámara, de Honegger; Sinfonia N*55 
de Haydn; Concerto Grosso en La, de Vivaldi; Concierto para flauta en Sol, de Quant, y 
Serenata para flauta y cuerdas, de Seger. 

Los conciertos para flauta tuvieron como solista a Peter-Lukas Graf, que era uno de 
los integrantes de la orquesta y que en poco tiempo más habría de convertirse en uno de los 
mejores flautistas del mundo. Graf volvió en varias ocasiones a Buenos Aires. En 1963, en una 
de sus presentaciones en la Asociación Amigos de la Música, se presentó como director de 
orquesta con un programa Mozart. El juicio que mereció esa actuación no le fue demasiado 
favorable. El flautista suizo no abandonó su idea de actuar paralelamente en ambas profesiones, 
llegando a ser director titular del Teatro Municipal de Lucerna. 

El Collegium Musicum Helveticum regresó a Buenos Aires en 1958, luego de haber 
cambiado su denominación por la de Orquesta de Cámara Helvética, siempre con la responsable 
dirección de Richard Schumacher. 


LAS SONATAS PARA PIANO DE SCRIABIN 


Por primera vez -y única hasta ahora-pudo escucharse en Buenos Aires el ciclo de las 
diez Sonatas para Piano de Alexander Scriabin. Responsable de la abrumadora tarea, fue la 
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pianista Flora Nudelman, quien cumplió su difícil cometido, en dos sesiones (27 de setiembre 
y 1? de octubre) 


ARAM KHACHATURIAN EN BUENOS AIRES 


Figura espectable de la música soviética, su nombre cobró notoriedad mundial con la 
difusión de sus ballets Gayaneh y Spartacus. Aram Khachaturian se presentó en el Teatro Colón 
el 3 de agosto, en cuya oportunidad dirigió cuatro de sus obras: Segunda Sinfonía, Oda a la 
memoria de un héroe y Suite de Spartacus, las tresen calidad de estreno, y Cuatro Danzas deGayaneh, 
que habían sido estrenadas en la misma sala por Artur Rodzinski, en 1950. Otras obras de 
Khachaturian, que había conocido el público porteño eran el Concierto para piano y el Concierto 
para violin. 


LATIUM 


El mesde mayode 1957 vió nacer una nueva asociación musical, Latium, que se proponía 
“difundir bajo la advocación de una cultura milenaria, doscorrientes musicales profundamente 
hermanadas por indisolubles vinculos de raza y vocación: la argentina y la italiana”. Formaban 
parte de la comisión artística de la nueva entidad, la pianista Celia Gianneo, la cantante Marisa 
Landi y el clavecinista Adalberto Tortorella, y de la comisión administradora, José Giacompol, 
José Marelli y Francisco Pratti. 

El primer acto público se realizó en el mes de agosto en el Teatro Ateneo y consistió 
en un concierto en conmemoración del bicentenario de Domenico Scarlatti. La base del 
programa eran dos estrenos en la Argentina: el Stabat Mater para diez voces mixtas y organo 
de Domenico Scarlatti y el Stabat Mater, de Palestrina. Se escuchó además, Lamentaciones 
del Profeta Jeremías, de Alberto Ginastera. Dirigió este concierto, Pedro Valenti Costa. 
Latium se mantuvo activa el año de su creación y el siguiente pero luego decreció su 
participación en la vida musical de la ciudad, hasta desaparecer. 


ASOCIACION DE JOVENES COMPOSITORES 


Entre las iniciativas nacidas en el seno de la Editorial Argentina de Música (ver 
1945), que reportaron un positivo beneficio a la vida musical de la ciudad, se contó la creación, 
en 1957, de la Asociación de Jóvenes Compositores de la Argentina, cuya primera comisión estuvo 
formada por Mario Garcia Acevedo y Alcides Lanza, como presidente y secretario, 
respectivamente, y además, Norma Romano, Ruth Friedman, Mario Davidovsky, Eduardo 
Aleman, Jorge Kumok y Alfredo Andrés. Como lo sugiere su denominación, el principal 
objetivo de la nueva asociación era el de difundirla obra de loscompositoresjóvenes, propósito 
que se logró mediante conciertos y recitales, organizados por la propia entidad. La actividad, 
fue en este aspecto muy intensa en los primeros años, declinando luego sensiblemente y 
quedando reducida a la realización anual de un concierto sinfónico en el Teatro Colón, que 
el coliseo municipal sigue acogiendo hasta el presente. 
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LOS CONCIERTOS: ESTRENOS 


Entre los estrenos que se efectuaron en 1957, mencionaremos los siguientes: Música 
para cuerdas op.23 de Roberto Caamaño (encargo de la Asociación Amigos de la Música); 
Díptico, de Valdo Sciammarella; Cuatro Coros de Miguel Angel Buonarotti y Tres Laudas 
parasoprano y orquesta, de Luigi Dallapiccola; Concierto para orquesta de Witold Lutoslawski; 
Canticum Sacrum ad honorem Sancti Marci Nominis y Choral VariationenJ.S. Bach sobre uncanto 
de Navidad, de Stravinsky; las obras ya citadas de Aram Khachaturian que él mismo dirigió en 
el Teatro Colón; Concierto para viola y orquesta, de Bela Bartók; Suite de “Harrild”, de Roberto 
Garcia Morillo; Sinfonía N 4, de Carlos Chávez; Suite de la ópera “Lulu”, de Alban Berg; Cantata 
El Tamarit, de Roberto Garcia Morillo. 


LA OPERA DE CAMARA DE MILAN 


El año 1957 sufrió el Teatro Colón la mayor crisis de su historia cuando un conflicto 
gremial paralizó, virual mente, las actividades previstas para su quincuagésima temporada. Ello 
coincidió con la visita a Buenos Aires de la Opera di Camera della Cittá de Milano, un conjunto 
lírico formado por excelentes cantantes, varios de los cuales actuaron en años posteriores en 
el Colón. 

Con la dirección musical de Ennio Gerelli, la Opera de Cámara de Milán actuó una 
semana en el Teatro Colón, del 23 al 30 de agosto, en el curso de la cual presentó cinco óperas 
enproducciones de destacado nivel. Estosfueron los títulos: Ilmaestro di Cappella, de Cimarosa; 
1! Signor Bruschino, de Rossini (ambas se representaban por primera vezenel Colón) y L“Osteria 
Portoghese, de Cherubini,; Rita, de Donizetti, y La finta semplice, de Mozart, que tuvieron con 
estas representaciones su estreno en la Argentina. 


BALLET DEL TEATRO BOLSHOI DE MOSCU 


El 18 de octubre se presentó en el Teatro Opera un conjunto del Ballet del Teatro Bolshoi 
de Moscú, al que pudo verse en seis funciones. Los espectáculos de esta embajada dancística, 
suscitaron opiniones contradictorias. En primer lugar, los programas estaban compuestos por 
números o solos y pas-de-deux lo cual les restaba interés; en segundo lugar, el estilo de los 
bailarines moscovitas, desconcertó tanto a los críticos como a los aficionados, acostumbrados 
al ballet ruso transvasado a Occidente por Diaghilev; por último, los bailarines, si bien 
excelentes en opinión unánime de la crítica, no estaban a la altura de los bailarines rusos que 
había tenido ocasión, de ver el público de Buenos Aires. El crítico Oscar Uboldi, rescató tres 
nombres: la primera bailarina Raia Strunchkova y su “partennaire” Alexander Lapauri, y 
Marina Kondratieva, considerada la más completa del elenco. 

El acontecimiento residió, por lo tanto, en la novedad que representó la visita del 
ballet de la Rusia moderna. 

Otro conjunto de integrantes del Ballet del Teatro Bolshoi, y del que formaban 
también parte bailarines de Kiev y Novosibirkis, se presentó en el Teatro Colón en 1978 
(véase). 

La compañía completa, visitó Buenos Aires en 1986. 
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1958 
FONDO NACIONAL DE LAS ARTES 


Por medio de un Decreto-Ley que llevó el N*1224, dictado en 1958 pocos días antes 
de que finalizara su gestión el gobierno provisional del general Pedro Eugenio Aramburu, fue 
creado el Fondo Nacional de las Artes, cuyas finalidades, contenidas en el Artículo 2? de la 
mencionada disposición, son las siguientes: a) otorgar créditos destinados a estimular, 
desarrollar, salvaguardar y premiar las actividades artísticas y literarias en la República y su 
difusión en el extranjero; b) otorgar créditos para construir y adquirir salas de espectáculos, 
galerías de arte, estudios cinematográficos y cualquier otro inmueble necesarios para el 
desarrollo de laboresartísticas, como asimismo para la adquisición o construcción de maquinarias 
y todo tipo de elementos o materiales que requieran estas actividades; c) administrar, fiscalizar 
y distribuir, conforme a las disposiciones legales, los fondos de fomento a las artes, dispuestas 
en leyes dictadas o a dictarse. 

Se acababa, pues, de constituir una entidad “sui generis” para el fomento de las artes, 
específicamente, un banco para las artes para acceder a cuyos beneficios, como describía 
agudamente Rodolfo Arizaga, “por primera vez en la órbita de las finanzas, la inteligencia sirve 
de garantía.” 

Otros artículos del Decreto-Ley de referencia, se refieren a los recursos con que 
contaría el sistema financiero de la Institución para formar su capital. Entre estos recursos, se 
establecía el “dominio público pagante” para la ejecución de las obras que dejaban de ser 
protegidas una vez transcurrido el plazo de ley en nuestro país. 

Por Decretofue designado el Directorio del nuevo organismo que quedó así integrado: 
Juan Carlos Pinasco, presidente; Delia Garcés, Victoria Ocampo, Héctor Basaldúa, Francisco 
Carcavallo, Juan José Castro, Augusto Raúl Cortazar, Camilo Darthés, Rafael González, 
Edmundo Guibourg, Julio E. Payró, Enzo Valenti Ferro y Emilio Villalba Welsh, como 
directores. Formaban también parte del Directorio, el Director de Cultura del Ministerio de 
Educación y un representante del Banco Central. 

La creación del Fondo Nacional de las Artes fue uno de los pasos más trascendentes 
que ha dado el país en el campo de la atención de los valores del espíritu. Constituyó, pues, una 
medida a la cual no pudo mostrarse indiferente nadie que se sintiera, de una u otra forma, 
interesado en los problemas de la cultura del país. 

Desde su iniciación, el Fondo Nacional de las Artes ha realizado una obra ingente a 
tenor de lo que cabía esperar de sus elevados propósitos. Las letras y las artes se han beneficiado 
por igual de las variadas opciones que ofrece sus sistema crediticio. Pero bueno es precisar aquí 
que no se ha limitado a funcionar como un banco sino que ha extendido generosamente su 
acción proyectándola en variadas formas de estímulo y difusión. En el ámbito estrictamente 
musical, que es el que interesa a la indole de este trabajo, los beneficios que ha deparado la 
existencia de esta Institución han sido múltiples. Su sistema de becas ha funcionado a la 
perfección lo mismo que el regimen de fomento de publicación de obras musicales, subsidios 
y préstamos a instituciones y préstamos a personas. Auspició también el Fondo Nacional de las 
Artes diversos ciclos corales e instrumentales. En el mes de noviembre de 1986, su Directorio, 
presidido por el doctor Edwin Harvey, vinculado por la entidad desde que la misma fuera 
creada, proyectó y aprobó las bases de un concurso de composición para músicos nacionales y 
extranjeros con no menos de cinco años de residencia en el país, para una obra escénico- 
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musical, resol viendo asimismo dotarala obra ganadora de un premioen efectivo y la realización 
de los materiales de orquesta. Un convenio suscripto en diciembre de 1986 entre el Fondo de 
las Artes y el Teatro Colón, compromete a este último a representar la obra que resultara 
premiada en la temporada del año 1988. 

“Para reconocer la obra de un artista o escritor que haya contribuido de manera 
positiva a enriquecer el patrimonio cultural de la República, como prueba de la gratitud de la 
comunidad y como estímulo a los que continúan trabajando por una permanente superación 
de la creación intelectual y artística”, el Fondo Nacional de las Artes instituyó en 1963 el Gran 
Premio Fondo Nacional de las Artes que, en el campo de la música, ha sido discernido a Juan José 
Castro (1965), Ariel Ramirez (1968), Alberto Ginastera (1971), Catulo Castillo (1975) y 
Roberto Garcia Morillo (1983) 


EL INSTITUTO DI TELLA 


“A principios de la década del 60, Buenos Aires era, pues, una ciudad pujante y 
enérgica. El Di Tella se fundó en un momento de expansión cultural y desarrolló su propio y 
optimista programa. Sólo años más tarde -dice John King en su trabajo “El Di Tella y el 
desarrollo cultural argentino en la década del 60'- se reveló la fragilidad de semejante 
optimismo”. 

La Fundación Torcuato Di Tella y el Instituto Di Tella, tuvieron existencia legal 
simultáneamente el 22 de julio de 1958, con motivo de cumplirse el décimo aniversario del 
fallecimiento del industrial Torcuato Di Tella. Las actividades del Instituto comenzaron dos 
años después, cuando Guido Di Tella, en calidad de presidente, y Enrique Oteiza, como directro 
ejecutivo, trazaron definitivamente los planes a desarrollar. 

Los recursos del Instituto provenían de un subsidio de la Fundación Di Tella y del apoyo 
económico de las Fundaciones Ford y Rockefeller, de los Estados Unidos. 

El Instituto contaba con tres Centros: a) de Artes Visuales; b) de Experimentación 
Audiovisual, y c) Latinoamericano de Altos Estudios Musicales. El Centro de Artes Visuales, 
fue el primero en ser organizado: el de Estudios Musicales, el último. 

El auge del Instituto comienza con su instalación en el local de la calle Florida, 
inaugurado con la entrega de premios del Centro de Artes Visuales, que suscitó opiniones que, 
en la mayoría de los casos,no se caracterizaron por la moderación del estilo para condenar tanto 
la muestra como los premios otorgados. Cabia esperarlo de un medio todavía inmaduro para 
recibir el impacto de expresiones de ultravanguardia y aceptar su validez. El Instituto, cuyo 
interés se centraba “en la innovación antes que en la tradición", según lo afirmara el director 
Oteiza en el mencionado acto, comenzó a cosechar muestras de hostilidad que no dejaron de 
manifestarse con acritud en la opiniónescrita. Faltóen diversos sectoresartísticos representativos 
el equilibrio necesario para separar -en tanto el sentido crítico y la prudencia lo permitiesen y 
con los riesgos inherentes a la inmediatez del juicio- lo digno de ser tenido en cuenta como 
creación artística y lo que en apariencia fuera una mera extravagancia sin sustento estético. La 
labor más controvertida entre las desarrolladas en el Instituto, fuera la del Centro de Artes 
Visuales y la del centro de Experimentación Audiovisual, en el que se llevaron a efecto 
espectáculos que proporcionaron ancho margen para la polémica. 

El Centro Latinoamericano de Altos Estudios Musicales, mereció en todo caso, un 
tratamiento menosagresivo. Creadoen 1963, fue puesto en manos de una relevante personalidad 
de nuestra música, el compositor Alberto Ginastera, quien permaneció diez años al frente del 
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Centro. Ginastera se encargó de definir la actividad del mismo como puramente académica. 
El Centro recibió doce becarios bianuales procedentes de distintos países de Latinoamérica, 
incluyendo un número de argentinos,y puso a profesrores de primer nivel al servicio de 
programas de estudios en los que se enfatizaban las técnicas de composición más avanzadas. 
Cursos y cursillos eran dictados por los profesores contratados,argentinos y extranjeros, en 
tanto los compositores extranjeros de nota que llegaban a Buenos Airesen gira, eran invitados 
por el Centro para dictar conferencias. Entre unos y otros, mencionaremos a Aaron Coplnad, 
que inauguró los cursos de 1963, Olivier Messiaen (1963), Luigi Dallapiccola (1964), Bruno 
Maderna (1964), Roger Sessions (1965), Mario Davidovsky (1965), Yannis Xenakis (1966), Luigi 
Nono (1967), Cristóbal Halffter (1967), Vladimir Ussachevsky (1968), Luis De Pablo (1969), 
sin olvidara John Cage, Earle Brown y Krysztof Penderecki. Agreguemos que el Instituo poseía 
un laboratorio de electroacústica, único en América del Sur, que estaba cargo de Francisco 
Krópfl. Ese equipo funciona actualmente en el Centro Cultural de la Ciudad de Buenos Aires, 
siendo sus directores el mismo profesor Krópfl y Fernando von Reitenbach. El compositor 
norteamericano Vladimir Ussachevsky, al que acabamos de mencionar, realizó un seminario 
sobre música electrónica. 

A esta obra formativa, de innegable trascendencia, que prestigió al Instituto Di Tella 
y al país, hay que sumar un apreciable número de conciertos anuales, en cuyos programas 
figuraban,porlo general, obras de los becarios. Todosestos recibieron, como lo afirmó el propio 
Ginastera, “una técnica del siglo XX, que era lo fundamental”, y todos los ex-becarios 
recuerdan, en mi experiencia, como uno de los instantes capitales de su carrera, su paso por el 
Di Tella, su paso por Buenos Aires. 

El Instituto Di Tella se hundió en medio de una irremediable debacle económica y 
con él se perdió una propuesta cultural que, como decíamos en párrafos anteriores, no alcanzó 
a ser claramente comprendida. Sin embargo, entrañaba una apertura digna de ser analizada en 
sus proyecciones. El Instituto Di Tella, sacudió violentamente a un apacible medio artístico 
y cultural que, sin detenerse a considerar su filosofía, reaccionó con parecida violencia. Para 
muchos se trataba de una suerte de cabaret Voltaire en el que, a semejanza del de Tristan Tzara, 
tenían cabida todas las tendencias nihilistas que intentaban arrasar un orden artístico y cultural 
establecido. También el gobierno de turno le apuntó con sus cañones, ayudando a la crisis 
económica que el Instituto llegó a padecer. Tal vez, el “Di Tella” cometió el error de mostrarse 
como una experiencia cerrada de la que estaban definitivamente excluídas todas las tendencias, 
conformistas o no, ajenas al afiebrado ultravanguardismo de sus centros audiovisuales y de 
experimentación audiovisual; pero aún así, la experiencia era de todo punto válida y fructífera. 
Bien se ve hoy, en la perspectiva del tiempo, que no se exageró cuando se dijo en un medio 
periodístico que, de disolverse el Di Tella, “Buenos Aires se habrá quedado sin algo que le 
costará reemplazar; la pérdida será profunda. Se transfomará en motivo de añoranza y 
frustación. Habrá un antes y un después del Di Tella”. (De la Revista “Criterio”. Citado por 
Basilio Uribe, en La Nación, 1985) 

El Instituto Torcuato Di Tella continúa desarrollando una valiosa labor en beneficio 
de las Artes Visuales, la Música y el Teatro, si bien en uns escala que no guarda relación con 
la que desarrolló las mismas actividades en la época de su apogeo. Desde 1985, ha dado 
comienzoa un nuevo programa merced a la cual se conceden premios anuales a obras de artistas 
argentinos de especial relevancia. 
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ORQUESTA FILARMONICA DE NUEVA YORK 


Debieron transcurrir dieciocho años desde la actuación en Buenos Aires de la 
Orquesta Sinfónica de la N.B.C. de Nueva York y la All American Youth Orchestra, en 1940, 
para que esta ciudad pudiera escuchar nuevamente a una gran orquesta extranjera. Poco menos 
había mediado entre las dos sucesivas presentaciones de la Orquesta Filarmónica de Viena 
(1922 y 1923) y la presentación de las orquestas de Toscanini y Stokowski. 

Parece innecesario destacar la importancia del acontecimiento que significó la 
actuación en el Teatro Colón de la Filarmónica de Nueva York, que se asoció a la conmemoración 
del cincuentenario de la inauguración del Teatro. Una vez más pudieron apreciar los oyentes 
argentinos el envidiable nivel en que se desarrolla la actividad sinfónica enlos Estados Unidos. 

La Orquesta Filarmónica de Nueva York, fue antes mundialmente celebrada como 
Orquesta Sinfo-Filarmónica de Nueva York y su denominación actual fue consecuencia de la 
fusión de las dos organizaciones sinfónicas más caracterizadas de Nueva York, la Sociedad 
Sinfónica y la Sociedad Filarmónica. Se trata de la orquesta de mayor tradición de los Estados 
Unidos y es bien representativa de las características de las orquestas de primer nivel del país 
del Norte. Tuvo, pues, el oyente porteño oportunidad de realizar una trascendente experiencia, 
a la que se sumó la de poder juzgar a dos notables directores de orquesta que acompañaron a la 
Filarmónica en esta primera visita: Dimitri Mitropoulos y Leonard Bernstein. Este último, 
dirigióel concierto de presentación, el 28 de mayo, y actuó también como solista del Concierto 
en Sol de Ravel. Por su parte el notable Dimitri Mitropoulos, dirigió dos conciertos, los días 31 
de mayo y 2 de junio. En las tres presentaciones, la notable orquesta neoyorkina ofreció 
programasconvencionales, con algunas novedades de compositores de los Estados Unidos, que 
no agregaron ni quitaron interés al desempeño del brillante conjunto orquestal. Luego, 
Leonard Bernstein se presentó en la Asociación Wagneriana como pianista y director del 
conjunto instrumental de la entidad. Se trataba de un programa de Mozart que incluía la 
Obertura de Don Juan, el Concierto en Sol Mayor para piano y orquesta K. 483 y la Sinfonía 
Linz. 

Sobre este concierto, el critico Jorge Aráoz Badí escribió en su columna de “Buenos 
Aires Musical” 

“Tanto cuidó Bernstein el detalle de su propia personalidad, queenningún momento 
se identificó con Mozart...” 


A veinte años de su debut en Buenos Aires, en 1978, volvió a escucharse a la 
Filarmónica neoyorkina, en solo dos conciertos que se efectuaron los días 3 y 4 de setiembre. 
Vinoesta vez la orquesta con su flamante titular Zubin Mehta. Dos conciertos fueron realmente 
pocos para poder disfrutar de una orquesta que hace música a semejante nivel, aún con un 
director tan notable técnicamente como exterior. 

En la temporada de 1982 se produjo la tercera visita de esta orquesta, nuevamente con 
Zubin Mehta. Cuatro conciertos con tres programas, ciertamente más interesantes que los que 
ofreciera en 1958, que incluían una obra de autor argentino: “El llanto de las sierras”, de Juan 
José Castro, y dos primeras audiciones de música de los Estados Unidos: el Concierto para 
clarinete y cuerdas, con arpa y piano, de Aaron Copland, y “Decoration Day”, de Charles Ives, 
y una obra como “El Mandarin Maravilloso”, de Bela Bartók, que el director indio dirigió 
magitralmente. 

Una vez más el público porteño tuvo en 1987 el privilegio de escuchar a la Orquesta 
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Filarmónica de Nueva York, siempre con Mehta como director, que en el primero de sus cuatro 
conciertos hizo escuchar Bachianas Brasileiras N“7 de Villa-Lobos; segunda suite de Dafnis y 
Cloe, de Ravel, y Quinta Sinfonia deTchaikowsky, obras que se repitieron en los programas 
siguientes, junto con otras de Mozart, Hindemith, Schubert, Ravel y Bruckner. 

Una enorme multitud se congregó ese mismo año para escuchar a la Filarmónica en 
un concierto al aire libre que se realizó en el mediodía porteño en la Avenida Nueve de Julio 
y Libertador, con la dirección de Zubin Mehta. 

La Quinta actuación de la célebre orquesta a Buenos Aires, convocada nuevamente 
por el Mozarteum Argentino, se produjo en 1992. Esta vez, la orquesta que cumplía su 150 
aniversario, vino con su nuevo director titular, Kurt Masur. 


EL OCTETO DE VIENA 


Este famoso conjunto instrumental debe su formación a un hecho circunstancial. 
Nació en 1947, a pedido del Festival de Lucerna que pretendría un Octeto de primera clase para 
ejecutar dos obras: el Octeto en Fa Mayor op.166 de Schubert y el Septimino op.20 de 
Beethoven. Willi Boskovsky, sobradamente conocido en el nivel internacional de la música 
y que había de ser el primer violin del nuevo conjunto, se encargó de seleccionar el resto de 
los instrumentistas. Después de cumplido su compromiso con el Festival, el improvisado 
Octeto modificó su formación para poder encarar un repertorio más amplio, y asíse lanzóa una 
gira europea a la que siguió una vasta actuación intrenacional. 

El Octeto vienés se presentó en el Teatro Colón el 12 de julio, formando su programa 
con el Divertimento en Fa Mayor K.247 de Mozart y el Octeto en Fa Mayorop.166 de Schubert. 
Días después, ofreció su segundo concierto en la misma sala, con el Septimino op.20 de 
Beethoven y el Quinteto en La Mayor op.114 “La Trucha”, de Schubert, este último con la 
colaboración del pianista argentino Rodolfo Caracciolo. 

El crítico Aráoz Badí, condensó así su pensamiento sobre esta agrupación: 

“El alto grado de virtuossismo y de musicalidad que exhiben los integrantes del 
Octeto; la férrea disciplina mental e instrumental a que se someten cuando tocan; el color, tan típico de 
su sonido como conjunto, que se mantiene a través de todas las gamas de matices; el equilibrado balance 
instrumental y el sentido del ritmo, tan interior y tan tenso, y, finalmente, la espontánea integración al 
concepto, al estilo, a las particularidades del lenguaje, les otorga una soltura que, para los argentinos, 
puede ser memorable en materia de conjuntos de cámara...Con todo esto, el Octeto alimenta una alta 
hoguera cuyo calor llega a todos y de la que interesa nada más que eso: el calor.” 


RUDOLF SERKIN 


Un artista de grande y justificado renombre es Rudolf Serkin. Sobre todo eso, un 
artista cuyo nombre, como bien expresara el crítico local Fernando Uboldi, “está ya fuera del 
alcance del crítico, cualquiera que sea el resultado de su juicio” y, agregaba, “En resumen, 
Serkin es un artista exento de todo prejuicio que habla musicalmente a un descocnocido 
auditorio con la intimidad de pensamiento de antiguos amigos.” 

Por supuesto, el artista austriaco es un pianista sobresaliente, pero lejos de ser un 
deslumbrante virtuoso del teclado. No pretende atraer al oyente con la técnica sino con la 
Música frente a la cual está en una actitud de permanente creación. Seguramente esta actitud, 
esla que le ha valido que se le considerara uno de los más grandes poetas de la historia del piano. 

Varias veces solista en los conciertos sinfónicos de Toscanini en los Estados Unidos, 
su verdadero amor fue la música de cámara a la que sirvió desde la adolescencia a partir de su 
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perdurable asociación con Adolf Busch con quien creará en los Estados Unidos el Festival de 
la Escuela de Música de Marlboro. Colaborador de Casals en el Festival de Prades, ha sido 
protagonista de incontables acontecimientos de la música de cámara. Su autoridad musical lo 
ha llevado a ocupar cargos tan importantes como el de Director del Instituto Curtis de 
Filadelfia, que retuvo durante diez años. Tiene una importante discográfia, en la que se cuentan 
varios registros de Busch y con Casals. 

Rudolf Serkin vino a Buenos Aires para ofrecer un único recital que se llevó a efecto 
en el Teatro Colón el 19 de junio, con el siguiente programa: Capricho sobre la partida del 
hermano querido, de Juan Sebastián Bach; Rondó en Re MayorK.485 de Mozart; Sonata N*23 
en Fa Menor op.57 de Beethoven y Variaciones y Fuga sobre un tema de Hándel op.24 de 
Brahms. 

En su columna de crítica musical, consignaba "La Prensa” su opinión: 

“Es difícil no establecer que en la interpretación de Rudolf Serkin no hay altibajos 
o deficiencias de calidad, porque aunque se trate de una sola obra la que expone, siempre destaca todos 


sus giros, sus acentos y sus diversas expresiones con una distinción de gran artista a quien no se le pueden 
señalar impropiedades de estilo”. 


Rudolf Serkin puso término a su actuación en Buenos Aires, actuando como solista 
de los Conciertos 3 y 5 de Beethoven, en un Programa Beethoven de la Asociación 
Wagneriana, que dirigió Lamberto Baldi en el Teatro Broadway. 


ILUSTRES VISITAS: SIR THOMAS BEECHAM y PIERRE MONTEUX 


A la visita de la Orquesta Sinfónica de Nueva York con Mitropoulos y Bernstein, se 
sumaron en la temporada del cincuentenario del Teatro Colón otros acontecimientos. De este 
modo y no de otro puede ser considerada la presentación -la única- en nuestro medio de dos 
grandes maestros de la dirección orquestal: Pierre Monteux y Sir Thomas Beecham. Si el primero 
pudo ser llamado “Le plus grand des chefs d'orchestre francais”, no hay duda alguna de que le 
corresponde a Beecham ser llamado “the best british conductor”. 

Fue realmente un gran privilegio para el mundo musical del país haber tenido como 
huéspedes a estos dos ilustres artistas. 

Pierre Monteux, dirigió cinco conciertos con la Orquesta Estable del Teatro Colón, 
en uno de cuyos programas fue incluída, por primera vez en el Colón,la versión integral de 
Dafnis y Cloe, de Ravel. La serie se inició el 11 de abril. 

Thomas Beecham,por su parte, dirigió cinco óperas en la temporada lírica: Otello, 
Carmen, Sanson y Dalila, La flauta mágica y Fidelio. También dirigió un concierto con la orquesta 
Filarmónica de Buenos Aires, en el que incluyó “El camino hacia el jardín del paraiso”, de 
Delius, en arreglo de Beecham, que constituyó un homenaje del director al músico británico 
al que ha rendido permanentemente testimonio de su admiración. También dirigió, el 13 de 
agosto, en el Teatro Opera, para la Asociación Amigos de la Música, un Programa Mozart, que 
comprendió las Sinfonías Haffner, Praga y Júpiter, y varias danzas alemanas. 


SYLVIA KERSENBAUM 


Como se ha visto en un capítulo anterior, Sylvia Kerserbaum pertenece a una 
generación de pianistas argentinos que ocupan en la actualidad un lugar prominente en el 
mundo de la música. La carrera de esta intérprete comenzó algo más tarde que la de sus 
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coetáneos Martha Argerich, Bruno Gelber y Daniel Barenboim, al egresar del Conservatorio 
Nacional de Música en 1956. Perteneciente, también ella a la escuela de Vicente Scaramuzza, 
estudió además con Esperanza Lothringer. Por entonces comenzaron algunas presentaciones 
públicas en diversas salas y en emisoras locales y del interior del país; pero fue su presentación 
en el Festival Beethoven que Teodoro Fuchs dirigió en octubre de 1958 en la Facultad de 
Derecho con la Orquesta Sinfónica Juvenil, y en la que Kersenbaum fue intérprete del 
Concierto N?1, la que llamó la atención sobre sus cualidades posibilitando suinmediato debut 
en el Teatro Colón, el cual tuvo efecto el 11 de noviembre, con el Concierto N*1 de Liszt, con 
la Filarmónica de Buenos Aires dirigida por Manfredi Argento. 

Luego de otras actuaciones igualmente auspiciosas, Sylvia Kersenbaum viajó a 
Europa. Allí siguió un curso de perfeccionamiento en la célebre Academia Chigiana de Siena, 
pasando luego a la Academia de Santa Cecilia, de Roma. Mas tarde, trabajó con Nikita 
Magaloff y con Hans Graf. Entre tanto, había hecho sus primeras incursiones en la actividad 
musical europea. En 1970 regresó a Buenos Aires. Dió aquí varios recitales y tocó dos conciertos 
con orquesta, el N*%2 de Tchaikowsky y el N%1 de Chopin. 

En 1971 comienza Kersenbaum su carrera internacional cuyas crecientes obligaciones 
en todo el mundo le exigen una concentración que la obligan a abandonarla composición, que 
había estudiado seriamente en Buenos Aires. Entre sus trabajos se cuentan una cantata, un 
ballet, algunas páginas corales y una Ópera cómica. Sus giras de conciertos comprenden, 
virtualmente todas las ciudades importantes de Europa, los Estados Unidos, el Japón, países de 
Centro y Sud América y, desde luego, su propio país donde sus cualidades artísticas gozan de 
alta estima. 

Si bien es probable que no haya alcanzado la celebridad que rodea a algunos de sus 
colegas argentinos más afamados, Sylvia Kersenbaum es una artista muy respetada en los 
principales centros internacionales de la música, tanto por sus condiciones pianísticas como 
por sus bellas cualidades de intérprete, estudiosa y responsable. 

Posee un vasto repertorio y es una artista confiable, por su severa musicalidad, para las mejores 
orquestas y directores con los que habitualmente actúa. 

Kersenbaum posee una amplia discografía. Desde hace diez años es docente en la 
Western KY University de los Estados Unidos. 


NUEVA ORQUESTA DE CAMARA JUVENIL 


En 1958, el maestro Teodoro Fuchs, creó con un grupo de veintidos instrumentistas 
de cuerda que pertenecieran a la disuelta Orquesta Sinfónica Juvenil de Radio Nacional (del 
Estado) una Orquesta de Cámara con la que realizó una amplia e interesante actividad que 
incluyó varias giras por el interior del país. Este conjunto fue muy apreciado también como 
acompañante de instrumentistas y cantantes locales y extranjeros. Tuvo, además, directores 
invitados, entre ellos, el austriaco Moritz Frosh y el maestro argentino Washington Castro. 

Al fallecer, en 1969, su fundador, el conjunto resolvió, en homenaje al mismo, 
cambiar su denominación original por la de Orquesta de Cámara Juvenil Teodoro Fuchs. 

En 1970, asumió la titularidad del organismo el maestro Washington Castro, quien 
retuvo el cargo hasta 1975. Por entonces, Radio Nacional, disueltas sus orquestas, con las que 
había realizado una obra de singular trascendencia, pretendía reanudar, aunque en menor 
escala, los ciclos de conciertos que por razones económicas se había visto obligado a cancelar. 
Se abrió de este modo a la orquesta de Cámara Juvenil Teodoro Fuchs la posibilidad de 
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participar de ese proyecto; pero a instancias de su director, fueron incorporados a la primitiva 
orquesta de cuerdas los instrumentos a viento, que la transformaron en una auténtica Orquesta 
de Cámara. El nuevo conjunto, con la dirección de su titular, presentó en su debut, el siguiente 
programa: Aires Nacionales, de Aguirre-].J. Castro; Obertura de El matrimonio secreto, de 
Cimarosa; Sinfonia La Sorpresa, de Haydn, y Concierto para piano y orquesta en Do Mayor 
K.467, de Mozart (solista: Elsa Puppolo). Luego, en 1984, la Orquesta tuvo como director a 
Ljerkó Spiller (véase Orquesta Juvenil de LRA, 1954). 


LOS ESTRENOS EN CONCIERTOS 


Entre las novedades de esta temporada, se contaron las siguientes: Concierto para clarinete 
y cuerdas con arpa y piano, de Aaron Copland y Decoration day, de Charles Yves; Sonata para 
orquesta, de Werner Egk; Cinco Piezas op.5 de Anton von Webern; Cantata Moriana, de Roberto 
Garcia Morillo (encargo de Amigos de la Musica); Achorripsis, de Yannis Xenakis; Concerto da 
Camera, de Bohuslav Martinu; Concierto para Cuarteto de Cuerdas y orquesta, de Schónberg; 
Sinfonia N 2 “Ricordiana”, de Julián Bautista; Concierto para violin y orquesta de Rodolfo Halffter; 
Meditación y Danza de la Venganza de Medea, de Samuel Barber; Estudio para orquesta de Cuerdas, 
de Frank Martin. 


LAS SONATAS DE PROKOFFIEV 


La Asociación de Conciertos de Cámara incluyó en su programa de la temporada 1958 
el ciclo integral de las Sonatas para piano de Sergei Prokoffiev, que se realizó en el Teatro 
Cómico en dos sesiones a partir del 5 de junio. Tres pianistas intervinieron en este 
acontecimiento: Manuel Rego, que hizo escuchar las Sonatas la; 3a., 5a. y 8a.,: Antonio Tauriello, 
que ejecutó, en calidad de estreno,la Sonata N%9 op.113, y Raquel Lehrer, que tuvo a su cargo 
las Sonatas 2a. 4a. y 7a. de este grandioso monumento sonoro. 


“LA ZAPATERA PRODIGIOSA” 
ESTRENO ARGENTINO 


El 26 de agosto de1958, el Teatro Colón presentó el estreno argentino de la comedia 
lírica La zapatera prodigiosa, la primera Ópera de Juan José Castro. En 1947, en los conciertos 
de la Asociación Filarmónica, Castro había anticipado al oyente porteño algunos fragmentos 
de la ópera que había compuesto sobre el texto homónimo de Federico Garcia Lorca y que 
tardaría once años en ser estrenada en la Argentina. 

El Teatro del S.O.D.R.E. de Montevideo, tuvo la primicia de esta obra, el 27 de 
octubre de 1949.Por esos días, Juan José Castro, alejado del país, era titular de la orquesta 
Sinfónica de la radiodifusión uruguaya. 

Tal como había de hacerlo con las Bodas de Sangre lorquiana, el compositor argentino 
aceptó el texto de “La zapatera...”sin condicionamiento alguno, es decir, sin sacrificarlo a las 
exigencias del teatro cantado. Eligió, pues, el camino más difícil, pero el que era, a su modo de 
ver, el más honesto. Como quiera que sea, la correspondencia entre música y texto que presenta 
La zapatera prodigiosa, es admirable. 

Es, además una obra de carácter genuinamente hispano. La atmósfera sonora es de 
impalpable refinamiento y a la escritura vocal no le falta efusión lírica, a pesar de su crueldad. 
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La dirigió el propio Castro y nuevamente fueron sus colaboradores Margarita Xirgu, 
como directora de escena, y Héctor Basaldúa como escenógrafo. En el palco escénico, fueron 
responsables de los roles principales: Pilar Lorengar, Manuel Ausensi, Victor De Narké, Carlos 
Giusti, Carlos Cossutta y Tullio Gagliardo. 


“EL BOTICARIO” DE HAYDN 


Con el Teatro de la Opera de Cámara de Buenos Aires, y bajo la dirección de Roberto 
Kinsky, la Asociación Amigos de la Música, anticipándose en un año al sesquincentenario de 
la muerte de Franz Joseph Haydn, ofreció en el Teatro Broadway, como primera audición en 
Buenos Aires, la versión completa de la ópera en unacto El Boticario (Lo Speziale, enel original 
italiano y Der Apotheker, en la difundida versión alemana). Haydn, que tomóel asunto de una 
pieza de Goldoni, compuso esta ópera bufa en 1768. 

A Haydn se lo considera más por lo que representa en la historia del Cuarteto y la 
Sinfonía que como operista. Sin embargo, compuso varias óperas y algunas de ellas tan gratas 
como este Boticario, Ilmondo della luna, L Tnfedeltá delusa y Le Pescatrice, en nuestra experiencia. 

El Boticario o Der Apotehker, porque se cantó en versión alemana, tuvo por intérpretes 
a Angel Mattiello, Eugenio Valori, Olga Chelavine y Raquel Zipris, en las partes principales. 
Martin Eisler, fue el director de escena. 


NUEVOS ARTISTAS LIRICOS EN EL COLON 


Para su temporada del cincuentenario, el Teatro Colónconvocó a un excelente grupo 
de cantantes; pero, sin duda, el debut más resonante fue el del famoso tenor chileno Ramon 
Vinay, que si bien llegó a Buenos Aires por primera vez cuando sus medios vocales se hallaban 
en pronunciada declinación, dió una clase magistral de autoridad artística. Su temperamento 
dramático y sus condiciones de actor, estuvieron sobre el nivel de sus recursos vocales que 
manejaba con rara inteligencia. Vinay debutó como protagonista de “Otello”, una de sus 
grandes creaciones, y completó su actuación en esta única visita a Buenos Aires, como Sanson. 

Otro cantante al que Buenos Aires conoció en la etapa final de su carrera fue el 
barítono alemán Paul Schóffler, que debutó en el Colón como “Orador” en “La flauta mágico”, 
cantando luego el rol de Pizarro (“Fidelio”) y algunas funciones en una de los creaciones que 
más contribuyeron a su fama: Hans Sachs. Lamentablemente, Schóffler enfermó en Buenos 
Aires, lo cual acentuó el balance negativo de su tardía presentación en esta ciudad. 

La soprano holandesa Gré Brouwwenstijn, una cantante tan rica en medios naturales 
como los adquiridos; artista de una gran capacidad expresiva y una plasticidad escénica no 
comun en el teatro lírico, se distinguía también por su versatilidad artística como lo demostró 
al alternar con éxito el repertorio alemán y el italiano. Debutó en el Colón como Leonora 
(“Fidelio”) y en la misma temporada fue Eva en “Los maestros cantores”. En temporadas 
siguientes se la escuchó en obras wagnerianas y verdianas. 

Debutantes de esta temporada fueron también la afamada soprano coloratura alemana 
Rita Streich, como la reina de la noche; el tenor italiano Flaviano Labó cuyo excelente material 
vocal y estilo de canto le valieron grandes éxitos en las seis temporadas en que actuó en el 
Teatro Colón; el barítono vienés Walter Berry, un noble y dúctil artista que actuaba con igual 
fortuna como Papageno y Figaro, Ochs y Wozzeck, al que a partir de su debut se lo escuchó en 
Buenos Aires en cuatro temporadas, la última de ellas en 1986 cuando fué protagonista de dos 
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sesiones de “lieder”; el bajo Fernando Corena, que también fue huésped del Colón en tres 
temporadas, la última en 1973, y la soprano Inge Borkh y la mezzo Blanche Thebom, protagonistas 
en su única temporada de los roles de Turandot y Dalila, respectivamente. 

También hizo su debut, como Cassio, en el “Otello” que cantó Ramon Vinay, el tenor 
ítalo-argentino Carlos Cossutta, quien llegaría a ser un cantante de primera fila en la escena 
lírica internacional y, acotemos, uno de los escasos y más apreciados protagonistas de “Otello” 


de los años 70 y 80. 
MADRIGALISTAS DE VALENTI COSTA 


A instancias de Cirilo Grassi Díaz, por entonces director del Teatro General San 
Martin, Pedro Valenti Costa organizó el Conjunto de Madrigalistas que llevó su nombre. 

Este grupo vocal de cámara tuvo su bautismo en el mes de setiembre de 1938 en el 
Teatro Odeón, en el primero de una serie de tres conciertos de abono, con un comprometido 
programa compuesto por la Misa Papa Marcello, de Palestrina, y el Stabat Mater, de Domenico 
Scarlatti. Luego de este concierto, el crítico Jorge Aráoz Badí expresó su opinión de que los 
Madrigalistas Valenti Costa eran”el mejor conjunto coral de cámara de nuestro medio”. En este 
ciclo, los Madrigalistas abordaron un repertorio que comprendió la polifonía clásica,la 
romántica y la polifonía moderna. 

Otra serie de conciertos ofreció este conjunto al año siguiente; pero, a pesar de sus 
demostrados valores, no logró sobrevivir a las dificultades de un medio en el que, como 
creeemos haber dicho ya, la continuidad no es sino una aspiración nacional, penosamente 
perseguida, pero casi siempre inalcanzable. 


1959 


FACULTAD DE ARTES Y CIENCIAS MUSICALES 


En 1959, la Universidad Católica Argentina creó la Facultad de Artes y Ciencias 
Musicales, que inauguró sus cursos académicos en 1960. La Facultad comprendía cuatro 
Escuelas universitarias, las de Composición, Musicología y Crítica, de Música Sagrada y de 
Pedagogía y Educación Social Musical. Los egresados de estas escuelas, recibían los títulos de 
Licenciado, Profesor y Doctor en Música. A las ya mencionadas, se sumaban una Escuela 
Superior de Organo, a cuyosegresados la Facultad les otorgaba los títulos de Organista y Maestro 
de Capilla, y los Cursos de canto Coral y Dirección de Coros, con los títulos de Corista y 
Director de Coros. Estos cursos contaban con un Coro Mixto-Schola Cantorum- muy activo 
en la actividad de conciertos de la ciudad. También funcionaba en la Facultad una Escuela de 
Orientación y Perfeccionamiento Docente y una Escuela Preparatoria de Música. La organización 
de este instituto superior docente, no ha sufrido cambios a lo largo de más de tres décadas, 
transcurridas desde su creación. 

Primer Decano de la Facultad de Artes y Ciencias Musicales, fue el compositor 
Alberto Ginastera, a quien la Universidad Católica Argentina había confiado la organización 
del instituto. Ginastera desempeñó dicho cargo hasta el año 1963. Fueron sus sucesores Pedro 
Sáenz y Roberto Caamaño, quien continúa en el cargo. 

Con la creación de esta Facultad, se concretó una de las más positivas conquistas 
alcanzadas en el orden de las actividades culturales del país, escribimos entonces y nos 
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ratificamos ahora. Por primera vezen Argentina, la Música adquiría rango universitario,como 
una disciplina académica en idéntico nivel que los altos estudios científicos y técnicos. La 
Música a la par de la Ciencia, conclufamos 

De este modo, nuestro país se incorporó al conjunto de los países culturalmente más 
evolucionados, en losque las cátedras musicalesocupan en la Universidad un lugar de la misma 
importancia que cualquier otra disciplina. 


LA SINFONICA NACIONAL DE WASHINGTON 


A un año de la presentación de la Filarmónica de Nueva York, nos visita la Orquesta 
Sinfónica Nacional de Washington, con su titular Howard Mitchell. Ello no benefició, 
ciertamente, a la Orquesta de Washington, cuyas virtudes no hicieron olvidar al oyente la 
deslumbrante experiencia que le deparara la orquesta de Nueva York. Ello no debe inducir a 
errores de apreciación respecto de las calidades de la Orquesta Nacional de los Estados Unidos 
que, sin alcanzar el nivel de orquestas de ese país, como las de Nueva York,Chicago, Cleveland 
y Boston, es, sin embargo, una excelente, homogénea y disciplinada orquesta formada por 
profesionales de sólido oficio. También su director, Howard Mitchell, es un profesional cuyo 
desempeño revela la seguridad de su técnica y una actitud musical irreprochable. 

Se escuchó a esta orquesta en dos conciertos que se llevaron a cabo los días 19 y20 de 
junio, en dos programas que no aportaron ninguna novedad. 

Esta orquesta volvió a actuar en Buenos Airesen 1980 y en 1984, en ambas ocasiones 
en el Teatro Colón. En su visita del año1980, vino a Buenos Aires con el que, desde 1975, es 
su director estable: Mstisslaw Rostropovich. Sus cuatro conciertos fueron impecables desde el 
punto de vista de la ejecución y, si mo brillantes, sumamente correctos en materia de 
interpretación. Nuevamente con Rostropovich y nuevamente con programas que pudieron ser 
algo menos convencionales y con obras que fueron repetidas por lo menosen uno de los cuatro 
conciertos. Aún así, orquesta y director, volvieron a protagonizar una clara demostración de 
maduro sinfonismo. 


LA ORQUESTA DE CAMARA DE PRAGA 


La crítica musical metropolitana saludó con justificado entusismo la actuación en 
Buenos Aires de la Orquesta de Cámara de Praga, creada en 1952 sobre la base de la Orquesta 
de la radio Checa e independizada de la misma en 1965 cuando fue reconocida como Orquesta 
del Estado. 

En su columna de “Buenos Aires Musical”, el crítico Carlos O. Garde expresaba de 
este modo su juicio: 

“(...) Enel plano puramente técnico no pueden aspirar ya a mayores cualidades. Han 
alcanzado una pureza de sonido realmente admirable. Los instrumentistas de todos los grupos son 
verdaderos exponentes de la tradición musical de un país de notable historial. Las cuerdas, especialmente, 
tienen un claro sentido de la afinación y de la articulación, las maderas, son impecables al igual que los 
metales. Todos logran un margen dinámico de singular amplitud. En cuanto a ritmo, es uno de los 
conjuntos que nos han visitado que más cuidan ese detalle. (...) Sus interpretaciones nos muestran más 
a un perfecto mecanismo de relojería, con su frialdad y rigor de marcha, que a una orquesta con 
espontaneidad y naturalidad.” 


Agreguemos que la Orquesta de Cámara de Praga, actúa sin director, aunque 
ocasionalmente tiene directores invitados, sobre todo, cuando realiza grabaciones fonográficas. 
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Curiosamente, este conjunto de treinta y siete músicos -límite normal de una orquesta de 
cámara-, que actúa en sus conciertos sin director, se vale en los ensayos de un maestro 
preparador, un director de orquesta, en suma. 

La Orquesta de Praga se presentó en el Teatro Colón el 1? de agosto con un programa 
que reunía cuatro sinfonias: en Mi Bemol Mayor op. 18 N*5 de Juan Chrystian Bach; en Sol, 
de Vivaldi; en Si Bemol Mayor de Mozart, y en Re Mayor, de Vorisek. Para sus presentaciones 
enla Asociación Wagneriana, los días 3 y 4 de agosto, formó así su programa : Sinfonías en Re 
mayor op. 5 N*2 de Stamic, Sinfonía en Mi Bemol Mayor K.453, de Mozart; Suite para 
instrumentos de cuerdas, de Janacek y Sinfonía Clásica op.25 de Prokoffiev. En una nueva 
actuación en el Teatro Colón hizo escuchar la obertura de Las Bodas de Figaro, de Mozart; la 
Sinfonía N*2 de Zdenek Bastos; la Sinfonía Clásica op.25, de Prokoffiev y la Sinfonía N*%8 de 
Beethoven. 

Casi veinte años después, la orquesta de cámara checa volvió a actuar en Buenos 
Aires. Para su presentaciones en la Asociación Wagneriana, formuló el siguiente programa: 
Sinfonia en Sol Mayor N*94 (“La Sorpresa”) de Haydn; Variaciones sobre un tema rococó, de 
Tchaikowsky (cello solista: Michal Kanka); Canon a tres voces, de Pachelbel, y Sinfonia en 
Re Mayor K.385, “Haffner”, de Mozart,en tanto para un concierto que se llevó a efecto en el 
Teatro Colón, el programa reunió las siguientes obras: Sinfonia para dos orquestas, de Juan 
Christian Bach; Concierto N*1 para violin y orquesta de Mozart (solista Iván Zenaty), 
Divertimento K. 138 de Mozart y Suite Checa op. 39, de Dvorak. 


ROGER WAGNER CHORALE 


Un magnífico conjunto coral de cámara que, lamentablemente, dió un sólo concierto. 
Formado por veintiocho voces y con la experta y sensible dirección de Roger Wagner, puso en 
evidencia una calidad vocal, una musicalidad, una afinación y un ritmo notables. Dueño del 
estilo, tan dispar, de lasobras que constituyeron el repertorio de su presentación, que se efectuó 
en el Teatro Colón el 18 de setiembre, dió bellas versiones de composiciones de Victoria, 
Monteverdi, Hassler, Lassus, Bloch, Foss, pasando luego a obras como el Magnificat, de 
Schoroeder, las Variaciones sobre un tema de Haydn, de Brahms,las Reencarnaciones, de 
Barber, dos números de la ópera “The Tender Lane”, de Copland, canciones populares 
brasileñas y “negro spirituals”,en traduccionesejemplaresque no consiguieron, empero, elevar 
el nivel, menor, de algunas de esas composiciones. 


AGRUPACION EUPHONIA 


Este grupo de música contemporánea, formado por compositores argentinos en 1959 
y que tuvo como primeras autoridades a Hilda Dianda y luego a Alcides Lanza, en calidad de 
presidentes, a Gerardo Gandini,como vicepresidente, y Armando Krieger como secretario, dió 
entre la fecha de su fundación hasta 1962 numerosos conciertos de música contemporánea. En 
1962, la entidad cambió su nombre por el de Musica Viva, que utilizan otros grupos europeos 
de música actual, entre ellos, el de Munich que es, sin duda, el más importante del Continente. 

El primer concierto de Música Viva, el 2 de octubre de 19672, se realizó en el Teatro 
General San Martin con los auspicios del Instituto de Arte Moderno. 
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ASOCIACIONES PIANISTICAS 


A poco de comenzar el año 1959 se constituyó la Asociación de Jóvenes Pianistas, que 
tenía como propósito elevar el nivel cultural y artístico de los pianistas jóvenes. El núcleo 
inicial de esta Asociación estaba compuesto por Aldo Antognazzi, Gerardo Gandini, Daniel 
Elia, Armando Krieger y otros. Las actividades de la entidad se iniciaron en el mes de mayo. 

El 30 de abril había dado comienzo a sus actividades con un recital del pianista Pedro 
Sáenz, en el Teatro Cómico, la Asociación El Piano, cuya presidenta era la Sra. Clara Goreloff, 
presidenta a la vez de la Sociedad de Conciertos de Cámara. La Asociación El Piano ofrecía 
ciclosde veinticuatro conciertos por año. Con los mismos propositos se fundó poco después la 
Asociación Negro y Marfil. 


EL CORO ESTABLE DE ROSARIO 


Vencedor del Concurso Nacional de Coros de 1957, el Coro Estable de Rosario, creado 
en 1942, se presentó en su ciudad el 6 de octubre del mismo año. Ricardo Angelbrech fue su 
primer director. Desde 1947 es responsable del organismo Cristian Hernández Larguía. 

El Coro Estable de Rosario, actuó en el Teatro Colón por primera vez, el 28 de 
setiembre de 1959, en la primera audición de Canto del Destino 0p54, de Brahms, que dirigiera 
Juan José Castro. Luego, en 1964, participó en el estreno argentino de “El Pesebre”, de Pablo 
Casals, con la dirección del autor. Desde entonces, ha actuado en Buenos Aires en varias 
temporadas. En el Teatro Colón intervino, en 1973, en el estreno de la cantata coreográfica 
“De la Danza y de la Muerte” op.15 de Jorge Fontenla. 


LOS CONCIERTOS DEL MEDIODIA 


Hemos visto en estas páginas cuán efímera ha sido, desaforrunadamente, la existencia 
de muchas iniciativas de mérito que han surgido en Buenos Aires en el campo de la música. 
No es este el caso, por suerte, de los Conciertos del Mediodía, creados por el Mozarteum 
Argentino (ver 1952) hace más de treinta años y que la mencionada Asociación continúa 
auspiciando con un interés que no ha sabido de declimaciónes, sin duda porque los sabe uno 
de sus más afortunados logros en materia de divulgación musical. Muchos miles de personas, 
empleados, que han sido los principales beneficiarios de esta iniciativa, dedican a la música, 
una parte del tiempo de que disponen en sus ocupaciones para el almuerzo. Los conciertos son 
gratuitos y esta circunstancia favorece también a quienes no poseen recursos para acceder a las 
manifestaciones musicales regulares de la ciudad. Los programas de los Conciertos del 
mediodía son inteligentemente preparados y cuentan normalmente con intérpretes de primer 
nivel, no solamente argentinos sino también extranjeros, sin excluir famosos solistas y 
conjuntos vocales e instrumentales -orquestas sinfónicas comprendidas- y grupos de danza. 

El primer concierto de este proyecto, hoy definitivamente institucionalizado, se 
efectuó el 17 de abril de 1959 en el desaparecido Gran Cine Florida y a partir del año siguiente 
se realizaron por espacio de nueve temporadas, en el cine Ambassador. Luego, se desarrollaron 
en el cine Broadway y en el Teatro Coliseo, y desde 1974 tienen efecto en el teatro Opera. 

El programa del concierto inicial estuvoa cargo del Quinteto de Vientos Philarmonia 
y reunió las siguientes obras de Mozart Casación 1 y los Divertimentos N*13 KV. 253 y N*8 
KV:Z13. 
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Una iniciativa similar fue la de los Microconciertos, que el Collegium Musicum 
organizó durante algunos años (ver 1946). 


JUVENTUDES MUSICALES 


En 1959 quedaron constituídas las Juventudes Musicales de la Argentina, tras varios 
proyectos que no habían podido concretarse. “Dirigida por y para las jóvenes, de carácter 
nacional e internacional, decía la declaración de principios, la cual agregaba: “Las Juventudes 
Musicales de la Argentina, siguen en un todo los lineamientos de la Fédération Internationale 
des Jeunesses Musicales, con sede en Bélgica. Su finalidad es la de contribuir al desarrollo 
cultural y espiritual de la juventud, agrupándola bajo el signo de la Música y de las Artes, en 
general”. 


LOS CONCIERTOS: ESTRENOS 


He aquí algunas de las novedades de 1959 en el campo sinfónico: Suite de El Payaso 
y Pequeño Concierto para orquesta, de Mario Davidowsky; Concierto para violin y orquesta, de Alicia 
Terzián; Variaciones 1943, de Eduardo Ogando; Cinco Canciones Napolitanas, de Hans Werner 
Henze; Sinfonía en Do, de Stravinsky; Concierto para piano y orquesta N 1, de Bela Bartók; 
Sensemayá, de Silvestre Revueltas; Petite Suite, de Franz Schrecker; Sinfonia N 2 op.35, de Paul 
Creston; Concierto opus 22 para piano y orquesta, de Roberto Caamaño; Danza de la muerte y de 
la niña, de Guillermo Grátzer; Sinfonía Concertante para piano y orquesta, de Héctor Tosar. 


OPERAS DE STRAVINSKY, SCHÓNBERG, 
DALLAPICCOLA, PROKOFFIEV y HÁNDEL 


El teatro lírico contemporáneo estuvo de parabienes en la temporada del año 1959 en 
el Teatro Colón, pues tuvieron su estreno argentino nada menos que cuatro obras de ese género. 

El estreno de The Rake “s Progress o La carrera del libertino, de Igor Stravinsky encontró 
aun público ya fogueado en experiencias con la música contemporánea y que, seguramente por 
ello, ya le había “perdido el miedo” a la música de Stravinsky, la que a su vez había ingresado 
al mundo de los clásicos de la música moderna. Incluso existía acusado interés, sobre todo por 
parte de los profesionales, de la música, por conocer cómo se les había compuesto el célebre 
compositor en su “retorno all “antico” para moverse con libertad y coherencia en el confesado 
intento de revivir las fórmulas operísticas convencionales, y también por saber, si la sombra de 
Mozart, que había guiado a Stravinsky en la composición de esta Ópera, se limitaba o no, a 
presentar a Tom Rakewell como una nueva versión del disoluto héroe de “Don Juan”. 

Todo ello contribuyó a crear la expectativa de que hablabamos, la cual quedó 
satisfecha el 3 de julio, cuando la Ópera de Stravinsky fue presentada en el Colón, con la 
dirección orquestal de Juan Emilio Martini y la régie de Tito Capobianco. La obra se cantó en 
versión italiana y, para los que la conocen en forma directa o a través de su partitura o bien por 
medio de grabaciones fonográficas, fue evidente que se habían hecho algunos retoques 
tendientesa simplificar determinados pasajes, lo cual fue ciertamente lamentable. Protagonista, 
fue Marcos Cubas; Angel Mattiello actuó como Nick Shadow; Luisa Bartoletti, como Baba la 
Turca; Maria Altamura, como Anne; Victor de Narké, fue Trulove; Carlos Cossutta, Sellem; 
Ruzena Horáková, Mother Gosse, y Juan Foscolo, El Guardián. 
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El 12 de julio, subieron a escena dos expresiones totalmente contrapuestas de la 
música dramática contemporánea: el monodrama Erwartung, de Arnold Schónberg y la ópera 
Volo di Notte, de Luigi Dallapiccola, de quien ya se había estrenado en el Colón su notable ópera 
“Il Prigioniero” (ver 1954) 

Roberto Kinsky, dirigió la obra de Schónberg -veinticinco minutos de enorme 
tensión dramática- que tuvo en la soprano argentina Sofía Bandín, una excelente intérprete. 
Volo di notte, fue dirigida por Antonio Tauriello y estuvo a cargo de un elenco nacional. Los 
cinco roles principales fueron cantados por Giulio Viamonte, Juan Zanin, Renato Sassola, 
Haydeé De Rosa e Italo Pasini. El “regisseur” Otto Erhardt fue responsable de la dirección 
escénica de ambas obras. 

El Amor por tres naranjas, que llegó el 10 de noviembre, fue la primera ópera de 
Prokoffiev estrenada en el Teatro Colón. Las siguientes fueron El angel de fuego y La guerra y 
la paz (véase años 1966 y 1973, respectivamente) 

Un eficiente elenco de cantantes argentinos, conducidos por la mano experta de 
Ferruccio Calusio, animaron esta deliciosa ópera basada en una farsa de Gozzi, en la que la 
música y el espectáculo marchan sabiamente en armonia. Tiene vivacidad, colorido, gracia 
chispeante y rica invención melódica. No es una obra musicalmente fácil, ni mucho menos. 
Cuando algo se hace bien, como en esta oportunidad, todo parece fácil y natural. 

El Colón se valió de la versión italiana. Entre los cantantes estaban Giulio Viamonte, 
Carlos Cossutta, Carmen Burello, Tota de Igarzábal, Myrtha Garbarini, Gina Lotufo, Gian- 
Piero Mastromei e Italo Pasini, entre otros. 
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DE 1960 A 1969 


1960 


TEATRO MUNICIPAL 
GENERAL SAN MARTIN 


El 24 de junio de 1954, siendo Intendente Municipal el arquitecto Jorge Sabaté, dieron 
comienzo las obras para la construcción de un edificio destinado a centro cultural, sobre un 
proyecto concebido por los arquitectos Mario Roberto Alvarez y Macedonio Oscar Ruiz. El 
lugar elegido para el emplazamiento del nuevo edificio fue la Avenida Corrientes entre las 
calles Paraná y Montevideo, con frente sobre la primera, en el lugar que antaño ocupara el 
Teatro Nuevo, llamado más tarde Teatro Municipal cuando lo adquirió la Comuna, y 
contrafrente sobre la calle Sarmiento. 

La monumental obra, nuevo motivo de orgullo para la ciudad, y sin duda el complejo 
cultural más importante de America Latina, respondió a un ambicioso y funcional proyecto 
arquitectónico desarrollado en lineas sobriamente modernas y con un buen gusto que suplió 
al lujo de materiales suntuosos y, obviamente, de elevado costo, de los cuales se prescindió. El 
edificio consta de tres salas teatrales, que se levantan, una sobre otra. 

La mayor es la Sala Martin Coronado, con capacidad para unos 1070 espectadores. 
Esta sala está provista de un escenario enteramente mecanizado y de excelentes equipos 
lumínicos. Sigue la Sala Juan José de los Santos Casacuberta, con capacidad para 566 
espectadores y dotado de un escenario frontal de gran amplitud de boca, y un escenario optativo 
circular, y, por último, la Sala Leopoldo Lugones, con capacidad para 233 espectadores, 
provista de un palco escénico para representaciones teatrales y elementos para exhibiciones 
cinematográficas, que son las que la ocupan en forma casi permanente. A estas tres salas se 
sumó en los años 80s. una cuarta a la que se le impuso el nombre de Antonio Cunill Cabanillas, 
con capacidad para 200 espectadores, y que ha sido construída en un sector que originalmente 
había sido destinado para confitería. 

El gran hall de ingreso, en años relativamente recientes fue dividido en dos sectores: 
el de atención al público (boleterías, información, ascensores y las grandesescaleras laterales), 
y el llamado, actualmente, Hall Central o Sala Carlos Morel, que cuenta con un espléndido 
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mural de mosaicos de tipo veneciano, obra del artista Juan Battle Planas, y que ha sido 
destinado a exposiciones de artes plásticas y a otras relacionadas con los espectáculos, y 
también a la realización de ciclos de música y danza. 

El edificio está provisto, además, de sala para conferencias y congresos, a las cuales 
se tiene acceso por la calle Sarmiento, oficinas administrativas, depósitos y todos los talleres 
necesarios para la actividad teatral, salas de ensayo y camarines. 

Enel mismo edificio tienen su sede losestudios de Radio Municipal y el Conservatorio 
Municipal de Música Manuel De Falla. 

La obra se declaró inaugurada el 25 de mayo de 1960, siendo intendente de la ciudad 
el Sr. Hernán M. Giralt, cuando aún se hallaba inconclusa. El acto comprendía un espectáculo 
a cargo de la Comedia Nacional, con la obra “La doncella prodigiosa”, de Alberto de Zavalía. 
Ya no hubo actividades artísticas en las salas del Teatro General San Martin, en el resto de 
ese año. Esas actividades se iniciaron oficialmente el 23 de noviembre de 1961, con un 
espectáculo que tuvo por título “Mas de un siglo del Teatro Argentino”, compuesto con textos 
de Diego Luis Pedreira, música de Virtú Marango y dirección escénica de Osvaldo Bonet. El 
espectáculo comprendía cinco secciones: Teatro, Danza Folklórica, Danza Moderna, Música 
y Balet. Actuaron en el mismo prestigiosos actores de la escena nacional, el Ballet Folklórico 
Argentino de Angelita Vélez y Shulco, el Conjunto de Danza Moderna de Renate Schottelius, 
la Orquesta Estable del Teatro Colón (dirigida por Juan E. Martini), la Orquesta Filarmónica 
de Buenos Aires con la dirección de Antonio Tauriello, y el ballet del Teatro Colón que puso 
en escena el ballet “Variaciones Concertantes”, de Alberto Ginastera-John Taras, que había 
tenido su estreno en el Teatro Colón el año anterior. Como solistas actuaron los primeros 
bailarines Esmeralda Agoglia, Olga Ferri y José Neglia. 

A más de treinta años de su inauguración, el Teatro Municipal General San Martin 
(por qué no Teatro San Martin, simplemente, como se llamó el que existiera en la calle 
Esmeralda) ha realizado una ingente y valiosa tarea en el campo del teatro dramático, 
ofreciendo a la ciudad espectáculos de primer nivel, con intervención de artistas y compañías 
nacionales y extranjeras invitadas (en la actualidad tiene su propio elenco estable). Ha 
cumplido,pues, la primera y más importante de sus obligaciones con la comunidad. 

Según pudo verse, el Ballet y la Música, en general, formaron parte de las actividades 
del Teatro San Martin desde que estas se iniciaron. La Sala Martin Coronado albergó durante 
varios años a los elencos líricos, sinfónicos y de ballet del Teatro Colón, especialmente 
durante las temporadas de verano para las cuales dicha sala estaba preparada gracias a sus 
equipos de aire acondicionado. El Teatro San Martín constituyó con el tiempo su Ballet del 
Teatro San Martin y el Ballet Contemporáneo de Buenos Aires, que dirigiera Oscar Aráiz, y 
luego el Grupo de Danza Contemporánea, dirigido por Ana Maria Stekelman. Bailarines y 
conjuntos de Danza nacionales y extranjeros, han actuado con frecuencia en el Sala Martin 
Coronado, en la cual se ha dado cabida también a manifestaciones musicales de variada índole, 
especialmente camarísticas, organizadas por el propio Teatros o bien presentadas por 
asociaciones musicales privadas. 


DANIEL BARENBOIM 


Aunque la formación musical y pianística de este artista comenzó en Buenos Aires, 
su ciudad natal, en el seno familiar, notoriamente capacitado para ello, y que lo consideró 
habilitado para ofrecer un concierto público cuando el niño contaba con sólo siete años de 
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edad, Daniel Barenboim no solamente completó esa formación en Europa (con sus padres 
había emigrado a Israel en 1951) con maestros de la talla de Edwin Fischer y Nadia Boulanger, 
sino que desarrolló la totalidad de su carrera en el extranjero. En Europa, apenas llegado, Igor 
Markevitch le dió la oportunidad de su debut internacional haciéndolo actuar como solista en 
el Mozarteum de Salzburgo y luego de Viena. Su crédito internacional, en constante ascenso, 
tuvo un nuevo y fuerte impulso en 1957 con su primera gira a los Estados Unidos. 

En 1960, cuando todavía no ha cumplido los dieciocho años de edad, reaparece en 
Buenos Aires. El 3 de agosto, en la Asociación Amigos de la Música y con la dirección de Paul 
Klecki, se lo escuchó como solista del Concierto N*1 de Brahms. 

“Tiene ya un mecanismo envidiable -consignamos-, buena musicalidad y mente 
lúcida. Se trata de un joven magníficamente dotado. Su desempeño en el Concierto de Brahms, fue digno 
de ser tenido muy en cuenta. Pocos pianistas de su edad pueden alcanzar esos resultados. Técnicamente, 
tocó con eficacia y musicalmente, con notable seriedad. Con frecuencia, su ejecución tuvo más brillo que 


vigor. Con mayor frecuencia aún, el bisoño y talentoso pianista, se entendió parcialmente con el joven 
y genial Brahms...” 


El 11 de agosto ofreció un único recital en el Teatro Colón con un programa 
Beethoven (Sonata N*%27 en Mi Menor op.90 N*21,en Do Mayor op.53 “Waldstein” y N*29 
en Si Bemol Mayor op.106 “Hammerklavier”). Tres días antes se había presentado con la 
Orquesta Sinfónica Nacional, dirigida por Juan José Castro, como solista del Concierto N*5 
“Emperador”, de Beethoven. El recital, que tuvo brillo pianístico, borró el recuerdo de un 
“Emperador” poco feliz. Esta fue la primera actuación de Daniel Barenboim como pianista en 
Buenos Aires,si exceptuamos su temprana presentación a los siete años de edad. 

Después de este viaje a la natal Buenos Aires, la carrera pianística de Barenboim 

prosiguió su ininterrumpido ascenso. Londres se le mostró particularmente propicio. En esa 
ciudad ofreció por primera vez la ejecución integral de los Conciertos para piano y orquesta de 
Mozart, con la English Chamber Orchestra, que luego repitió en varias capitales musicales. Por 
entonces había hecho sensibles progresos en la dirección orquestral. Dirigió en Edimburgo, en 
1973, “Don Juan” de Mozart (más tarde, “Las bodas de Figaro”),inició uma prolongada 
asociación con la English Chamber Orchestra, dirigió la Royal Philarmonic Orchestra y realizó 
una gira de conciertos a los Estados Unidos con la London Symphony. En 1975, sucedió a 
George Solti en la dirección de la Orquesta de Paris. Desde entonces comienza a ser invitado 
por las principales orquestas internacionales y crece como director operístico, mostrándose 
como tal en Paris, Londres, Nueva York, Washington, Canadá, Bayreuth, donde en 1981 dirige 
“Tristán e Isolda”, y en otras ciudades. 
Superados problemas personales que le impedían regresar a Buenos Aires, vino Barenboim con 
la Orquesta de Paris. Al frente de dicho organismo dió tres conciertos en el Teatro Colón en 
los que demostró la soltura con que se maneja en una profesión que, si no ha silenciado 
definitivamente a Barenboim-pianista, lo ha desplazado a segundo plano. Invitado por el 
Mozarteum Argentino , volvió a Buenos Aires como pianista en 1989, para ejecutar las 
Variaciones Goldberg. 


EL CONJUNTO”RITMUS” 


Este excelente conjunto de instrumentos de percusión formado por Antonio Yepes, un 
notable especialista de nuestro medio, con un grupo de sus más destacados discípulos, se 
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presentó en el Teatro Blanca Podestá en agosto de 1960, en el ciclo de conciertos de las 
Juventudes Musicales de la Argentina. El programa del debut fue el siguiente: Rítmicas, de 
Amadeo Roldán; Tres piezas para piano y tambor, de Weinberger; Sonata para piano y tres 
timbales, de Tcherepnine; Passacaglia para cinco timbales, de Antonio Yepes, y Toccata, de 
Carlos Chávez. 

El ConjuntoRitmus, lamentablemente disuelto, ha tenido importante participación 
en numerosos acontecimientos musicales de la ciudad. 


ESTRENO DE “PROSERPINA Y EL EXTRANJERO” 


El 17 de marzo de 1952, fue estrenada en el Teatro Alla Scala de Milán la ópera 
Proserpina y el Extranjero, del compositor argentino Juan José Castro, a la que un jurado 
compuesto por Victor De Sabata, Giorgio F. Ghedini, Guido Cantelli, Arthur Honegger, 
Arrigo Pedrollo, Igor Stravinsky y Luigi Ronga, había otorgado,por unanimidad, el Premio 
“Giuseppe Verdi”. 

La ópera fue compuesta sobre un libreto de Omar de Carlo que transvasa el Mito 
homérico del rapto de Persefona (Proserpina, en el equivalente romano), a un episodio 
cotidiano del submundo. El plano del Mito y el mundo real coexisten en el libro, creando la 
fusión de los mismos el mayor escollo que encontró el músico en su camino. Castro ha escrito 
en esta obra admirables páginas sinfónicas y, además, algunos fragmentos vocales muy 
emotivos. “En el plano del Mito-decíamos- es donde el talento y la mano maestra del músico 
han logrado el nivel de calidad más uniforme. Desde el doble canon hasta el fin de la ópera, 
la escritura coral, en la que se dan cita el gregoriano, la polifonía clásica y la moderna, se 
constituye en uno de los valores más firmes de la ópera.” 

El 13 de setiembre de 1960, ocho años después del estreno mundial, se realizó en el 
Teatro Colón el estreno argentino de Prosperpina y el Extranjero, con la dirección del autor. 
Director de escena fue Tito Capobianco y de éste y José Varona, la escenografía. En el palco 
escénico, enfrentaron con corrección la tremenda tesitura vocal de la obra, Gina Lotufo, como 
Proserpina; Angel Mattiello,como El Extranjero; Virginia Castro, como Flavia; Zulma Pfann, 
como Demetria y Marcos Cubas, como Porfirio Sosa. 


NOTABLES CANTANTES LIRICOS 


Numerosos y relevantes fueron los cantantes líricos que este año hicieron su debuten 
el Teatro Colón. Señalaremos en primer término a Cornel MacNeil la más bella e importante 
voz de barítono surgida en los Estados Unidos después de Leonard Warren. Fue una noble y 
recia personalidad artística y su estilo de canto se identificaba con la tradición italiana. Debutó 
como Renato en “Un ballo in Maschera”. 

También fue una figura descollante el tenor, del mismo origen, Richard Tucker que 
debutó en el rol de Don Alvaro en “La forza del destino”. No poseía una bella voz ni era un 
cantante refinado; pero su canto, alimentado por una honda emotividad, franco y vital y con 
una poderosa capacidad de impacto en el público, hizo de él uno de los tenores más apreciados 
de su época. 

Una gran cantante, la soprano alemana Marta Modl, no respondió en los roles de 
Venus (”Tannhauser”) y Brunilda (“La Walkyria”) a las expectativas del público. Veintiún 
años más tarde, consumada artista, dueña de todos los recursos dramáticos, compuso una 
memorable Condesa en “La dama de Pique”. La excelente mezzo soprano alemana Grace 
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Hoffmann, debutante como Dorabella (“Cosi fan tutte”) dió pruebas de ser una cantante de 
primerísimo orden en las seis temporadasen que actuó en el Teatro Colón, en obras de Wagner 
y Strauss. 

Otrosdebutantesde 1960, fueron la soprano Anna Moffo en una “Traviata” que causó 
sensación; sus colegas Lucille Udovick y Denise Duval y los barítonos Aldo Prottiy Eberhard WWáchter. 


DEBUT DE DIRECTORES 


Una valiosa adquisición para su actividad operística fue la contratación del director 
de orquesta italiano Fernando Previtali, cuyo debut se produjo con “La forza del destino”. 
Competente y probo músico, especialmente identificado con la ópera verdiana, Previtali 
permaneció vinculado con el Teatro Colón en once temporadas, ocho de ellas consecutivas. 

Otro director, justamente apreciado por el público local fue Peter Maag quien, como 
elanterior, volvió en numerosas oportunidades, a partirde 1967, ya en la plenitud de sus medios 
técnicos e interpretativos, no totalmente desarrollados el año de su debut cuando dirigió una 
serie de conciertos con la orquesta de Radio Nacional, uno de los cuales se efectuó en el Colón. 


NOVEDADES EN CONCIERTOS 


En 1960se registraron algunas novedadesde interés, entre ellaslas siguientes: Concertino 
para piano y orquesta, de Gerardo Gandini; Cuarteto de Cuerdas N 2, de Ginastera; Concierto 
para violin y orquesta op.29 de Krenek; Romances del Amor y de la muerte, de Garcia Morillo; Suite 
de “La Opera de los tres Centavos” , de Kurt Weill; Doble Concierto para dos orquestas de cuerdas, piano 
y timbal, de Martinu; Comentarios sinfónicos para la Pasión de Nuestro Señor, de Washington 
Castro; Cinco piezas para orquesta op. 16 y Segunda Sinfonia de Cámara op38 de Schónberg; Pequeña 
Suite para orquesta de Cámara, de Nicos Skalkottas; Sinfonia Concertante, de Domingo Santa 
Cruz; Statements y Variaciones para orquesta, de Aaron Copland; Oda (in memorian Natalia 
Kusevitzky) y Cuatro modos noruegos, de Igor Stravinsky; Sinfonia N 91 de Rolf Libermann; Cuatro 
improvisaciones concertantes, de Zoltan Kelemen; Symphonies de voyages op.49 NI, de Jean 
Martinon; Sinfonia Concertante para piano y orquesta, de Héctor Tosar; Y su sangre ya viene 
cantando (Música para flauta, arpa, celesta y percusión) de Luigi Nono; Concierto N 3 en Re, 
de Charles Avison. 


EL LONDON FESTIVAL BALLET 


Un gran acontecimiento de la temporada de Ballets de 1960 fue la presentación del 
London Festival Ballet. 


"Ha superado, y en mucho, todo cuanto se esperaba de él. Es el mejor equipo que 
hemos visto en muchosaños”, afirmó Oscar Uboldi, agregando: "Un conjunto numeroso, muy equilibrado; 
primerísimas figuras de relieve internacional; un repertorio donde alternan novedades y reposiciones, y 
un estilo. De las distintas escuelas, este ballet ha tomado lo mejor y le ha agregado aún un sello 
característico: el sello de lo británico. Tiene la más perfecta musicalidad de cuantos hemos visto y una 
ligereza tal que resulta imposible ver cómo se mueven veinte personajes sobre la escena, sin que se 
produzca el menor de los ruidos". 


En su primer programa, el London Festival Ballet presentó El Lago de los Cisnes, 
Harlequinade (Dolin), London Morning (Jack Carter) y Etudes (Harald Lander), una 


374 


adaptación libre de los Estudios de Czerny. Otras obras destacables de esta primera actuación 
del conjunto británico, fueron El Niño Brujo (Carter), Silfides, Baile de Graduados y Sinfonía 
en Broma. 

Al margen de esta actuación, digamos que el London Festival Ballet, incorporó a su 
elenco en distintas épocas a tres bailarinas argentinas: Irina Borovsky o Borovska, Olga Ferri y 
Liliana Belfiore. 

En su segunda presentación en Buenos Aires en 1965, el London Festival Ballet 
presentó en el Teatro Colón un programa íntegramente dedicado a Peer Gynt, de Orlinowsky. 
En los programas siguientes, incluyó Silfides (Fokin), Etudes (Lander), segundo acto de El Lago 
de los Cisnes, Bourrée Fantastique (Balanchine), El salón embrujado (Ninette de Valois), 
Suite N* 3 (Adams), los pas-de-deux de Cascanueces y El Corsario, etc. 

John Gilpin, Lucette Aldous, Galina Samovae Irina Borowska, fueron los integrantes del 
ballet londinense que más interesaron al público. 


OTROS BALLETS Y BAILARINES VISITANTES 


Otros conjuntos y bailarines se sumaron a la actividad coreográfica del año 1960 en 
Buenos Aires que fue en verdad brillante por el número y la calidad de los visitantes y la 
actuación de los artistas locales. A los ya mencionados, debemos mencionar el Ballet Hindú 
Ranga-Sri; la reaparición de los bailarines del Ballet de la Opera de París, Liane Dayde y Michel 
Renauld, que habían estado en Buenos Aires en 1950; la bailarina inglesa Margot Fonteyn, y el 
famoso bailarín y coreógrafo cubano José Limon, que presentó en el Teatro Opera con un 
excelente conjunto, trabajos como Passacaglia y Fuga en Do Menor, de Bach, con coreografía 
de Doris Humphrey, y otros propios, como Missa Brewis, con música de Zoltan Kodaly, y Emperador 
Jones, versión danzante de la obra de Eugene O' Neill. A veintisiete años de este debut, la José 
Limon Dance Company, ahora sin su famoso fundador, volvió a presentarse en Buenos Aires, 
en el escenario del Teatro Municipal General San Martín. Figuraron en los programas 
respectivos varias coreografías del gran bailarín y creador cubano: “The Traitor”, “A choreo- 
graphic offering” y “The Moor's Pavane”. 


1961 
MSTISLAV ROSTROPOVICH 


A pocos menos de veinte años de su debut, laureado en el Concurso de Moscú y en 
los Concursos Internacionales de Praga y Budapest; profesor de violoncelloen el Conservatorio 
de Petersburgo, la carrera internacional de Mstislav Rostropovich se inicia cuando traspone los 
límites de Check-Point-Charlie para dar su primer conciertoen Alemania Federal. Sunombre 
se sitúa entonces entre los de los más encumbrados violoncelistas del momento y, a juicio de 
no pocos críticos, por encima de ellos. Violoncelista de formidables medios técnicos, músico 
a carta cabal, es un sonatista de gran clase que ha transitado por la música de cámara en 
compañía de los mejores pianistas de su tiempo, sin excluir a Sviatoslav Richter y a Vladimir 
Horowitz. El mismo fue un apreciado pianista acompañante en numerosos recitales vocales. 

Cuando decidió abordarla dirección orquestal debió superar no pocos obstáculos para 
materializar su propósito, pero logró incluso que se le abrieran las puertas del Teatro Bolshoi 
como director de ópera. “Evgueny Oneguin”, fue la ópera de su debut y Galina Vishneskaia, 
su esposa, cantó a sus Órdenes el rol de Tatiana. 
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Radicado desde 1974 en los Estados Unidos, se afirmó en la dirección y desde 1977 
dirige la Orquesta Sinfónica Nacional de Washington. El admirado violoncelista para el cual 
han escrito infinidad de obras los compositores más destacados de nuestro tiempo, cedió 
finalmente el paso al director de orquesta. 

En Buenos Aires se presentó como violoncelista el 24 de abril de 1961, con un primer 
recital enla Asociación Wagneriana, actuando luego para el Mozarteum Argentino y el 29 del 
mismo mes, en el Teatro Colón. El programa de su debut fue como sigue: Sonata en La Mayor 
op.69, de Beethoven; Suite N? 2 en Re Menor, de Bach; Cuatro piezas en estilo folklórico, de 
Schumann; Sonata de Debussy; Canción rusa, de Stravinsky y Humoresque, del propio 
Rostropovich. 

Hubo opinión unánime acerca de la calidad de las ejecuciones brindadas porel músico 
ruso, productos de su preciosismo técnico. No hubo consenso, en cambio, en cuanto a sus 
cualidades expresivas. El crítico Jorge Aráoz Badí, por ejemplo, escribió para “Buenos Aires 
Musical”: 

“Rostropovich, está en condiciones de ofrecer alimento a quienes sólo se interesan 
por la ejecución en sí misma. Hay derechoa exigir que en un concierto públicose establezca una corriente 


de comunicación entre intérprete y oyente. Y en último término, esa comunicación siempre se establece 
en el orden de lo emocional. En terreno que Rostropovich eludió...” 


Rostropovich, invitado porel Mozarteum Argentino, regresó a Buenos airesen 1980, 
1984 y 1990. En las dos primeras oportunidades lo hizo como director de la Orquesta Nacional 
de Washington; en 1990 para ofrecer un concierto con orquesta de Cámara en el que hizo 
escuchar obras de Haydn y Tchaikowsky. 


NONETO DE PRAGA 


Entre el 18 y el 23 de mayo, el Noneto de Praga ofreció varias audiciones en Buenos 
Aires, la primera de ellas en el Teatro Colón y luego, en el Mozarteum y la Asociación 
Wagneriana. 

El programa de su debut había sido así compuesto: Noneto en Fa Mayorop. 31 de Louis 
Spohr; Fantasía para Noneto op.40, de Alois Haba, y Noneto, de Bohuslav Martinu. En otros 
recitales, incluyeron obras de Jiri Jaroch, Isa Krejci, Prokoffiev, Dvorak, etc. 

La actuación del conjunto bohemio, fundado en 1923, motivó unánimes muestras de 
aprobación por parte de la crítica. Eduardo García Belsunce, sintetizó de esta manera su juicio 
en su columna de “Buenos Aires Musical”: 

“El Noneto de Praga es, por cierto, un conjunto de categoría. Sus componentesson 
todos, en más o en menos, instrumentistas muy capaces y buenos músicos. Como conjunto, posee una gran 
homogeneidad y un sonido perfectamente equilibrado, que sólo puede haber sido logrado por un trabajo 


contínuo, intenso y disciplinado. En todas las obras que les oímos, dieron esa sensación de aplomo propia 
de los buenos intérpretes. En Prokoffiev (Quinteto op.39), en particular, tocaron espléndidamente.” 


EL VIOLINISTA JAIME LAREDO 
Este violinista nacido en Bolivia y radicado desde niño en los Estados Unidos, al que 


debe su formación musical y del que es actualmente ciudadano, fue catapultado a la notoriedad 
por el Concurso Internacional Reina Elisabeth de Bélgica, que se adjudicó en 1959. Dos años 
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después, el 5 de mayo de 1961, cuando no tenía todavía cumplidos los veinte años, se presentó 
en Buenos Aires, en el Teatro Odeón, en un ciclo de conciertos del Mozarteum Argentino. Para 
su debut había compuesto este programa: Sonatina en Re Mayor op.137 N* 1 de Schubert; 
Sonata en Si Bemol K. 454, de Mozart y Sonata en La Mayor de Cesar Franck. En los días 
siguientes, se les escuchó en el Teatro Colón como solista del Concierto N%1 de Max Bruch 
y en Amigos de la Música, siempre con la dirección de Victor Tevah, en dos conciertos: en La 
Mayor, de Juan Sebastián Bach, y en el op.14 de Samuel Barber. 

A pesar de serel Concurso Reina Elisabeth, uno de los más serios “test” internacionales, 
generalmente estas competencias suelen crear falsas expectativas sobre sus ocasionales 
vencedores. Pero el joven Laredo se encargó de desvanecerlas por completo desde su primer 
recital, con un violinismo de gran clase y una rigurosa seriedad musical infrecuente en 
intérpretes inmaduros que pretenden, ingenuamente, impresionar con una profundidad de la 
que en realidad carecen. De la excelencia de su técnica y de su seriedad musical, dio nuevas 
pruebas Jaime Laredo en los Conciertos de Bach y de Barber (este último era un estreno para 
Argentina), y en el op.26 de Bruch, antes mencionados. 

El brillante pianista boliviano, volvió a actuar en Buenos Aires en otras dos 
temporadas, 1963 y 1974. 


HANS RICHTER-HAASER 


“Es esta, época de fenómenos del teclado —decíamos luego de escuchar a Hans 
Richter Haaser—, en la que centenares de jóvenes dan anonadantes pruebas de virtuosismo 
que han terminado por fijar en buena parte del público un nuevo nivel de exigencias dado por 
la agilidad y la precisión con que un pianista mueve los dedos y no por la agudeza mental y la 
capacidad artística con que emplea y organiza esos medios. Para esos oyentes, la música, salvo 
horribles atropellos, es siempre la misma. Sólo importa que estén dadas todas las notas. Pero 
no es así: este enfoque constituye una deformación del gusto, amén de la revelación de un 
estado primario en materia de apreciación musical. Frente a estos jóvenes, deslumbrantes 
fenómenos el virtuosismo pianístico, quizás Richter Haaser no haría un buen papel. Siendo un 
gran pianista, está lejos de ser un pianista infalible.Pero sus realizaciones artísticas son las más 
de las veces de un valor trascendente. Porque, en efecto, Richter Haaser es un músico y un 
artista de primera agua. Artista de pensamiento lúcido, constructor de formas riguroso y 
sensible; expositor veraz y comunicativo, temperamento de imponente vitalidad, inteligente 
y probo”. 

Conla transcripción parcial de esta vieja crónica, abrimosel capítulo correspondiente 
a un artista al que debe considerarse un magnífico continuador de la gran tradición pianística 
germana que hasta entonces tenía en Wilhelm Backhaus (véase) su representante más 
conspícuo y, como afirmó juiciosamente Carlos Coldaroli luego del debut de Richter Haaser, 
“Después de Backhaus, nadie ha despertado el interés de Richter Haaser en Beethoven”. 
Porque —siguiendo el juicio del mencionado crítico— “Beethoven sigue siendo el músico más 
frecuentado por los pianistas. Pero Beethoven frecuenta poco a los pianistas. Están sus notas, 
pero noel espíritu y la esencia de su música”. Y en efecto, Richter Haaser, que dedicó una parte 
importante de sus programas a Beethoven durante sus actuaciones en Buenos Aires, demostró 
con sus versiones de las obras fundamentales de la música pianística beethoveniana, versiones 
lógicas, coherentes, maduras, pulsantes, que ese espíritu y esa esencia eran los factores 
dominantes de su tarea, y que tenía con ellos una íntima, intensa afinidad intelectual y 
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emotiva. Sobrio y reposado, jamás excedido en el tratamiento de un período en procura de un 
efecto secundario que pudiera alterar el pensamiento musical que exponía con tanta claridad 
como honestidad, Richter Haaser no necesitaba echar mano de recursos espurios para 
mantener el interés de su auditorio. Como dijera Unamuno, no ofrecía pan sino levadura. 
La última revelación beethoveniana de este nivel musical que recordaba el oyente de Buenos 
Aires la había dado Backhaus (Gulda es un caso aparte), cuya última actuación en esta ciudad 
databa de 1955. 

Richter Haaser debutó en Buenos Aires el 26 de junio de 1961, como solista del 
Concierto en Sol Mayor N* 4 de Beethoven, con la Orquesta Sinfónica Nacional, en el Teatro 
Colón. En la misma sala, inició el 12 de julio una serie de recitales de los que participó la 
Asociación Wagneriana. El primer recital, fue un Programa Beethoven que comprendió las 
Sonatas N* 8 en Do Menor op.13, N* 12 en La Bemol Mayorop.26 N* 23 en Fa Menor op.57, 
la Fantasía en Sol Menor op.77 y la Sonata N? 3 en La Bemol Mayor op.110. Dos Sonatas de 
Beethoven incluyó en su primer recital en la Wagneriana: N? 2 op.27 y op.101, junto a la 
Fantasía op.17 de Schumann y la Sonata en Si Menor de Liszt. 

En 1962, dedicó siete sesiones a la ejecución integral de las Sonatas de Beethoven, 
que se realizó en el Teatro Colón a partir del 12 de mayo. El mismo año, en el Teatro Coliseo 
y para la Asociación Amigos de la Música, fue solista del Concierto N* 2 de Brahms, en tanto 
para la Asociación Wagneriana realizaba el ciclo de los cinco conciertos para piano y orquesta 
a los que sumó la Fantasía op.80. En 1965, inició sus actividades en Buenos Aires en el Gran 
Rex con un recital Beethoven para el Mozarteum Argentino, y el 19 dejulio inició sus recitales 
en el Teatro Colón, en cuyos programas, que incluyeron Cuadros de una Exposición y obras 
de Schumann, Schubert y Mozart, pero siempre enfatizando la producción de Beethoven, que 
era el repertorio en el cual Richter Haaser alcanzaba su mayor dimensión artística. 

En 1967, hizo nuevas y contundentes demostraciones de su talento. Se recordará 
especialmente un recital del Teatro Colón, en un programa Beethoven que comprendió: las 
Variaciones sobre un tema de Diabelli op.120; la Sonata Hammerklavier op.106 y la Fantasía 
en Sol Menor op.27. 


ALICIA DE LARROCHA 


Los antecedentes de esta pianista española que hizo su debut en Buenos Aires el 29 
de julio de 1961, revelan que a los cinco años de edad dio su primer concierto; que Franck 
Marshall, brillante pianista y pedagogo español, quefue también profesor auxiliar de Granados, 
la tomó luego bajo su protección; que a los doce años se presentó como solista con la 
Filarmónica de Madrid y que tras recibir los consejos de Arturo Rubinstein, inició en 1947 su 
carrera internacional. Tres lustros habían transcurrido desde entones cuando realizó su primera 
visita a Buenos Aires. Acababa de recibirla codiciada Medalla Paderewski, formaba parte con 
otrosilustres músicos de la Academia de Perfeccionamiento Musical de Santiago de Compostela 
y hacía dos años que había asumido la dirección de la famosa Academia Marshall de Barcelona. 

En el Teatro Colón se la escuchó en su presentación en el siguiente programa: Dos 
Sonatas de Scarlatti; Sonata N? 31 en La Bemol Mayor op.110, de Beethoven; Andante 
Spianato y Gran Polonesa op.22, de Chopin; Los Requiebros, Quejas o La Maja y el Ruiseñor 
y El Pelele, de Granados, y Evocación, Rondeña y Triana, de Albéniz. Pocos días despuésactuó 
en la misma sala, con la Filarmónica de Buenos Aires, como solista del Concierto N* 2 de 
Rachmaninov, en el cual logró la adhesión unánime de la crítica. 
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En estas ocasiones, la pianista española demostró de ser dueña absoluta de la técnica 
del instrumento, en lo cual hubo general acuerdo. Los reparos tuvieron que vercon la intérprete 
y se refirieron a la obra fundamental de su recital de presentación: La Sonata op.110 de 
Beethoven. Dijo sobre el particular el crítico Carlos Coldaroli: 

“Tocó esta Sonata como si Beethoven utilizara el piano a manera de entrenamiento 
o para deleitar al oyente con melodías agradables. Esto está bien para muchas obras de Granados, cuya 
música es 'salonitre'. Pero Beethoven y de modo especial en su último período no se preocupó por ser 
escuchado en los salones. Tenía algo mucho más importante en qué pensar. Esta tendencia melódica o 


“cantabile' de la pianista era tan evidente que cada vez que Beethoven introduce un tema melódico, 
rallentaba la frase precedente, hacía una pequeña pausa y tocaba la melodía”. 


Alicia De Larrocha retornó a Buenos Aires en 1963, 1966, 1970 y en 1987. Una vez 
más, en obras con orquesta, como el Concierto op.54 de Schumann, o de Cámara, como la 
Sonata K. 333 de Mozart, la intérprete suscitó opiniones no coincidentes. Fue en la música 
española, en Granados, Albéniz, Turina, Montsalvatje y otros, en las que Alicia De Larrocha 
ha profundizado, evidentemente, más que en otro repertorio, y en algunas obras francesas que 
destilan una esencia española, donde la artista logra realizaciones inobjetables, de una gran 
belleza y fuerte poder evocativo. Pero fuera del ámbito hispano, fue su actuación en 1970, la 
que la mostró en un grado de evolución francamente positivo y que le permitió presentar una 
sonata en Si menor de Liszt y varias páginas de Chopin en forma definitivamente convincente. 

Las últimas actuaciones de esta pianista en Buenos Aires fueron en 1987 y 1990. En 
1987, además de ofrecer algunos recitales, el primero de ellos en el Teatro Colón, con obras de 
Chopin, Mompou, Falla, Granados y Albéniz, actuó como solista del Concierto en Sol de Ravel 
con la Orquesta Filarmónica de Buenos Aires, en la misma sala. En 1990 regresó para ofrecer 
un magnífico recital en la Asociación Wagneriana. 


OPERAS DE STRAVINSKY Y RICHARD STRAUSS 


La ópera bufa Maura fue la cuarta obra lírica de Stravinsky estrenada por el Teatro 
Colón. Subió a escena el 25 de agosto de 1961 y fue cantada en el original ruso. 
Con referencia a Maura pueden leerse en la “Poética Musical” unas palabras de Stravinsky: “He 
querido solamente ejercitarme, a mi vez, en esa forma viva de Ópera bufa que convenía tan bien 
a la novela de Pushkin sobre la que me había basado”. Fue opinión generalizada que ese ejercicio 
al que Stravinsky alude no lo ha conducido a resultados especial mente interesantes y que aquí, 
como acontecería luego en la mucho más sustanciosa “Carrera del Libertino”, entre los 
propósitos y los resultados media una gran distancia. 
Los cuatro personajes de esta edición de Mawra, fueron: Olga Chelavine, como Parasha; Sussana 
Naidich, como La vecina; Alicia Andreadis, como La Madre y Eugenio Valori, como El Húsar. 
Carlos F. Cillario, fue el director musical del espectáculo. 
El 22 de setiembre, le tocó el turno a la segunda novedad de la temporada: La mujer silenciosa 
(Die Schweisame Frau), novena y última ópera de Strauss estrenada en el Teatro Colón. 
Comedia del último período creador del ilustre compositor, tuvo excelentes intérpretes vocales 
que actuaron bajo la dirección de Heinz Wallberg, que tenía este año a su cargo la temporada 
alemana. Fueron ellos: Kurt Búhme (Sir Morosus), Fritz Wunderlich (Henry Morosus), 
Ingeborg Hallenstein (Aminta), Renate Holm (Issotta) y Heinz Friedrich (El barbero). 
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MAS VOCES NUEVAS PARA EL COLON 


Todos los cantantes que en la temporada de 1961 cantaban por primera vez en el 
Teatro Colón gozaban de gran renombre; pero no todos lo justificaron plenamente ni todos 
interesaron en la misma medida. No hubo opiniones dispares respecto del tenor Fritz Wunderlich, 
seguramente el mejor tenor alemán de su generación (Belmonte en “El Rapto en el Serrallo”), 
ni sobre su colega italiano Gianni Raimondi, dueño de una voz lírica extensa, homogénea y de 
grata calidad sonora (“1 Puritani”). Raimondi volvió al Colón en tres temporadas. Tampoco 
mereció objeción alguna la soprano lírica alemana Anneliese Rothenberg, una cantante exquisita 
con frágiles medios vocales y de una cautivante musicalidad (Costanza en “El rapto en el 
Serrallo” y Sofía en “El caballero de la rosa”). 
Seis temporadas estuvo en el Teatro Colón otra debutante, la soprano francesa Régine Crespin, 
con la que la naturaleza fue generosa otorgándole un importante material vocal, aunque 
ciertamente no todo lo parejo que hubiera sido menester y desafortunadamente condicionados 
por la inestabilidad de su temperamento. Tuvo, no obstante ello, excelentes actuaciones, a 
comenzar por su notable Kundry (“Parsifal”) que cantó inmediatamente después de su debut 
como Mariscala, en “El caballero de la rosa”. 
En cambio, una óptima cantante y sensible artista como Leyla Gencer, si bien superó en “I 
Puritani” su modesto debut como Gilda en “Rigoletto”, interesó sólo a medias, y lo mismo 
aconteció en su segunda temporada, en 1964. 


“LA VUELTA DE LA TUERCA”, de BRITTEN 


El 20de noviembre, la Asociación Amigos de la Música ofreció en el Teatro Coliseo, en calidad 
de estreno, con el conjunto del Teatro de Opera de Cámara de Buenos Aires, La vuelta de la 
tuerca (The turn of the screw), de Benjamin Britten, basada en el cuento homónimo de Henry 
James. A seis años del estreno de El rapto de Lucrecia en el Teatro Colón, el público porteño 
tenía una nueva oportunidad de escuchar una de las últimas obras que el gran músico inglés 
compusiera para el teatro cantado. Curiosamente, el repertorio operístico de Britten fue 
conociéndose en Buenos Aires en un orden cronológico inverso hasta llegar a su obra más 
difundida —Peter Grimmes— y pasando por alto Billy Bud que tiene, por lo menos, la misma 
importancia que aquélla. 

La vuelta de la tuerca, que transcurre en una atmósfera atormentada, muestra a Britten 
en una actitud francamente evolucionada, desde el punto de vista de los procedimientos y el 
lenguaje, y poniendo nuevamente en evidencia su deslumbrante habilidad para el manejo de 
esos materiales y para crear situaciones dramáticas en las que el teatro y la música se 
corresponden armónicamente. 

La obrafue dirigida por Roberto Kinsky y cantada por Juan Schultis y Eugenia Castro, 
quienes personificaron a los niños poseídos; Eugenio Valori y Africa De Retes, como dos 
fantasmas; Olga Chelavine, como la Institutriz y Ruzena Horákova, como Mrs. Grose. 


NOVEDADES EN LOS CONCIERTOS 
Citemos las siguientes: Serenata para cuerdas op.61, de Jacobo Ficher; Poema Coral en 
Re, de Mario García Acevedo; Variaciones Olímpicas, de Roberto García Morillo; Concierto N*1 


para violín y orquesta, de Bela Bartók; Variaciones para orquesta op.30, de Anton von Webern; 
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ciclo de canciones Der Wein, de Alban Berg; Concierto N? 4 para piano y orquesta “Incantation”, 
de Bohuslav Martinu; Judith, de William Schuman; Cuatro Ensayos, de Tadeusz Baird; Sinfonía 
Breve, de Mario Zafred; Concierto para violoncelo y orquesta, de Guillermo Grátzer; Líricas para 
orquesta, de Harry Sommers; Concierto para piano y orquesta y Cantata para América Mágica, de 
Alberto Ginastera; Obertura de Dwie Chatki (Las dos cabañas), de Karol Kimpinsky; Ultimas 
cartas de Stalingrado, de Sandro Fuga; Llanto por la muerte de Ignacion Sánchez Mejía (cantata para 
recitante, barítono, clave, coro femenino y orquesta), de Mauricio Ohana; Suite de la ópera La 
Tempestad y Le Mystere de la Nativité, de Frank Martin. 


BALLET DEL TEATRO STANISLAWSKI, de MOSCU 


El ballet fue la “vedette” de la temporada 1961 del Teatro Coliseo. A este verdadero 
Festival de la Danza concurrieron compañías de valer disímil; pero algunas de ellas deben ser 
señaladas. 

El Ballet del Teatro Stanislawski de Moscú, pertenece al Teatro Musical Stanislawski. 
Conviene puntualizarlo porque existe en la capital de Rusia otro Teatro Stanislawski, dedicado 
al género dramático. Este elenco se presentó el 12 de agosto iniciando una serie de seis 
funciones. Entre las principales obras que trajo este conjunto, se cuentan El lago de los cisnes 
(Petipa), Francesca da Ramini (Oleg Tchichinadze), Straussiana (Burmeister) y segundo acto 
del ballet Esmeralda (Burmeister). De un total de veinte primeras bailarinas y bailarines, eran 
figuras de gran relieve Sofía Vinogradova, Violeta Bovt, Mijail Salop, Eleonora Vlasova y Mira 
Redina. 

La actuación del conjunto moscovita suscitó opiniones dispares. El crítico del diario 
“La Prensa”, admitió en primer término que, desde el punto de vista informativo, la visita del 
ballet del Teatro Stanislawski adquiría verdadera importancia: en primer lugar porque era el 
primer ballet completo de esa procedencia que llegaba a Buenos Aires, hasta entonces sólo 
visitado por conjuntos reducidos, y en segundo lugar porque se trataba de un ballet que figuraba 
en tercer o cuarto lugar en aquel país. Luego, afirmó: 

“El Stanislawski nos pareció aferrado a moldes vetustos, a modas superadas de 


principios de siglo que además no son las que más convienen a creaciones de la escuela romántica. Sus 
bailarines también interesan parcialmente”. 


Por su parte, el crítico de “La Nación”, expresaba así su pensamiento: 
«“ : ee ó E ple 
Conjunto de notable mérito, integrado por varias estrellas de la danza clásica. Las 
primeras figuras impresionaron, desde luego, por su dominio de los recursos técnicos, la precisión y la 
seguridad, así como por la expresividad que algunos intérpretes supieron imprimir asus intervenciones”. 


El crítico, lamenta luego la escasa novedad del programa y la ausencia de elementos 
coreográficos y musicales contemporáneos. 


EL BALLET REAL DE DINAMARCA 


El Royal Danish Ballet, que ofreció tres espectáculos a partir del 20 de junio, había 
adquirido su verdadera y definitiva identidad en 1951, cuando pasó a manos de la coreógrafa 
Vera Volkova. En sus actuaciones en el Teatro Coliseo estuvo representado por ocho de sus 
primerísimas figuras: Kirsten Simone, Kirsten Ralov, Mette Mollerup, Inge Sand, Henning 
Kronstam, Fredbjorn Bjornsson, Ole Fatul y Jorn Madsen, quienes presentaron varios trabajos 
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de August Bournonville, figura señera de la danza danesa: Los Esquimales, Kermesse en Brugge, 
Del Tirol, Contradanza marina, Fiesta delas flores deGenzano, Napoli, Leonora et Carelis y Variación, 
y un amplio repertorio de distintos coreógrafos. 


YVETTE CHAUVIRE y GERT REINHOLM 


Primera bailarina absoluta del Ballet de la Opera de París y Primer bailarín “étoile” 
del Ballet de la Opera de Berlín, Yvette Chauviré y Gert Reinholm, acompañados por Marion 
Cito y Wolfgang Leistner, solistas del Ballet de la Deutsche Oper Berlin, se presentaron el 30 
de junio con el “pas de deux” de El lago de los cisnes (Petipa), Orfeo y Romeo y Julieta, de Tatiana 
Gsovsky. Completaron el programa con Ondina y Sol Negro, ambos con coreografía de Gsovsky, 
que bailaron Marion Cito y Wolfgang Leistner. Otros cinco trabajos de Tatiana Gsovsky 
fueron incluídos en el programa siguiente, en el que figuraban también La muerte del cisne, 
coreografía de Chauviré, y La Nereida, de Lifar. 


MARIEMMA 


Tres espectáculos ofreció la bailarina española Mariemma, que a través de varias 
presentaciones se convirtió en una artista muy apreciada por el público de Buenos Aires. Fue 
secundada en sus recitales por un grupo formado por los bailarines Paco de Ronda, Conchita 
Fernández y Marcos Alvar, el “cantaor” Juan Osuna y el guitarrista Modrego Vigaray, y, como 
director musical, Enrique Luzuriaga. 


SKIBINE y TALLCHIEF 


Para su temporada de ballet del año 1961, el Teatro Colón contó con Georges Skibine 
como primer bailarín invitado y coreógrafo y con la bailarina Marjorie Tallchief. 

Como coreógrafo, Skibine presentó dos nuevos ballets: Concerto con música de Jolivet, 
y Metamorfosis, con música de Hindemith. Skibine-Tallchief fueron la pareja protagónica de 
ambos ballets. 


1962 
CUATRO DIRECTORES 


Uno de los más relevantes especialistas de la música barroca y de la música litúrgica 
del 700 germano, Karl Richter procedía de Santo Tomás de Leipzig donde a los veintidós años 
de edad había sucedido a Gúnther Ramin (véase 1955). Organista, clavecinista y director de 
orquesta, Richter era un músico de extraordinaria capacidad, un ejecutante de primer orden 
y un intérprete tan profundo como vital. A partir de 1962, el año de su presentación en Buenos 
Aires, actuó en esta ciudad en once temporadas hasta 1975. Recorrió nuestras iglesias y 
nuestros teatros, dirigiendo Misas, Pasiones y Cantatas; ejecutó música para Órgano y para 
clave, participó como clavecinista en audiciones de Sonatas y Partitas, dirigió los Conciertos 
Brandenburgueses desde el clave, y dos óperas de Hándel —"Giulio Cesare” y “Xerxes”— en 
el Teatro Colón. Bach y Hándel estuvieron en la base de su repertorio. Su debut, se produjo 
el 25 de setiembre en la Asociación Amigos de la Música, con cuya orquesta dirigió: Sinfonía 


383 


en Si Bemol y obertura de “Themistocles”, de Juan Ch. Bach; dos Concerti Grossi del opus 6 
de Hándel; Sinfonía en Re Mayor de Carl Ph. Em. Bach, y el Concierto Brandenburgués N* 
5 de Juan Sebastián Bach.” 

“Transita -dijimosentonces- porel camino que ha elegido, conindiscutible autoridad. 
Es un expositor claro y fiel de la letra y un músico formal que va derechamentea las cosas y que, 
en materia de estilo, sabe de qué se trata”. Su personalidad era rica y varia. Reiteradamente 
juzgado en las Pasiones de Bach y en oratorios de Hándel, resultó claro que el talentoso 
intérprete no ignoraba las diferencias entre el misticismo de Bach y el sensualismo de Hándel, 
sino que, por el contrario, las ponía en evidencia. Á nuestro juicio, era en las cimas del 
pensamiento bachiano donde más confortable se sentía la naturaleza musical de Richter y si 
bien por momentos se dejaba ganar por la tentación del color, no por ello llegaba a traicionar 
la esencia de esa música. 

Otra particularidad de este notable intérprete era la búsqueda permanente y evidente 
de la verdad, en pos de la cual revisaba constantemente sus versiones haciendo de cada una de 
ellas una cosa viva y vital en la que ni la música ni la tradición salían vulneradas. 

Tres, de los cuatro directores a los que hacemos referencia en el título, se presentaron 
en los conciertos sinfónicos que la orquesta de Radio Nacional ofrecía cada semana en el aula 
magna de la Facultad de Derecho y Ciencias Sociales: Georges Prétre, francés,Zubin Mehta, indio 
y Stanislauv Wislocki, polaco. Radio Nacional encomendó a cada uno de ellos la dirección de 
cuatro conciertos sinfónicos. Mehta, se presentó también en los conciertos de dos sociedades 
porteñas: Amigos de la Música y la Wagneriana. Precisamente con la primera hizo su debuten 
Buenos Aires (Quinta Sinfonía de Schubert, Concierto para dos pianos y orquesta K. 242 de 
Mozart (solistas Gorini-Lorenzi), Sinfonía de cámara op.9 de Schónberg, y Suite de Pulcinella, 
de Stravinsky). 

En los conciertosde Radio Nacional presentó un repertorio variado, enel que el joven 
director (26 años de edad), demostró notables cualidades para su profesión, que luego el público 
porteño podría apreciar en la madurez en oportunidad de sus visitasen 1972, 1978, 1980, 1982, 
1987 y 1992 (véase) al frente de la Filarmónica de Israel y de la Filarmónica de Nueva York. 
En aquella primera temporada, dejó ver Mehta un temperamento vehemente que aún no había 
alcanzado su punto de equilibrio, una clara tendencia a la expresión grandielocuente y a poner 
la sonoridad por encima de cualquier otro factor musical. 

La personalidad musical de Georges Prétre, ya estaba trazada, alos treinta y ocho años, 
en sus rasgos definitivos. La autoridad de su batuta se reflejaba en una orquesta afiatada y segura 
que respondía blandamente a los requerimientos de su conductor. Orquesta bien calibrada, 
consistente y mórbida a la vez. Dotado de inmejorables cualidades técnicas, Georges Prétre 
posee también una jugosa naturaleza musical talentosamente controlada. Por otra parte, es un 
intérprete respetuoso de la letra y del estilo de las obras que aborda, todo lo cual explica el lugar 
que llegó a ocupar en la actividad de conciertos y en la lírica, que desarrolla, preferentemente 
fuera de su país. En su segunda temporada en Buenos Aires, en 1988, dirigió dos óperas en el 
Teatro Colón (véase). Su presentación en los conciertos de la Facultad de Derecho fue con el 
siguiente programa: Sexta Sinfonía de Tchaikowsky, Capricho Español, de Rimsky-Korsakov, 
y la suite De mi Tierra, de Ugarte. 

Desde 1962 año de su presentación, el director Stanislav Wislocki ha actuado en Buenos 
Aires en once temporadas. Vinculado a los principales organismos sinfónicos y sociedades 
musicales de este medio, puede considerárseleincorporadoal mismo, profesional y afectivamente. 
En oportunidad de su mencionado debut en Radio Nacional, con la Obertura Grotesca, de 
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Julián Bautista; Sinfonía en Sol Mayor N? 88 de Haydn y Sinfonía en Re Menor de Cesar 
Franck, el periódico “Buenos Aires Musical” expresó lo siguiente: 


“Músico de considerable interés y artista de acentuado poder de comunicación y un 
profesional hábil y capaz”. 


A lo largo de su dilatada y siempre deseada actuación en esta ciudad, Wislocki 
confirmó una y otra vez esas cualidades que el tiempo fue afirmando y decantando, en un 
repertorio que abarcó desde los clásicos hasta los contemporáneos y en el que tuvieron amplia 
cabida las obras sinfónico-corales. Es menester poner de resalto también su contribución al 
conocimiento en el medio coral de la música contemporanea de su país. En 1975 fue director 
titular de una gira latinoamericana de la Orquesta Estable del Teatro Colón y en 1981 se 
desempeñó como director titular de la Orquesta Filarmónica de Buenos Aires. Ese mismo año, 
dirigió en el Colón la ópera "Rey Roger”, de Szymanowski (véase). 

Siempre fue Wislocki “un intérprete al que vale la pena oir”, como bien afirmó un 
crítico local. Hoy, en la madurez de su talento artístico, es uno de los directores más eficaces 
y más convincentes que visitan Buenos Aires. 


SALVATORE ACCARDO 


La escuela violinística italiana puede enorgullecerse de haber producido doselevados 
exponentes de su tradición, nacidos ambosen los albores de la década del 40: el turinés Salvatore 
Accardo y el varesiano Uto Ughi . 

Laureado en varios concursos internacionales (Vercelli, Ginebra, Génova, etc.), 
devoto de la música de cámara a la que dará fuerte impulso en su país, emprende a los veinte 
años de edad su carrera internacional. En 1962 llega a Buenos Aires y el 21 de agosto se presenta 
en el Teatro Colón con el siguiente programa: Sonata N* 1 de Schumann, Sonata N? 1 op.12 
de Beethoven y Sonata de Ravel. Lo secundó el pianista Ludovico Lessona, un excelente 
sonatista que contribuyó con calidad instrumental y musical al alto nivel que alcanzó el recital. 
Días después, el 18 de agosto, Accardo y Lessona protagonizan una admirable sesión de música 
de cámara cuyo programa comprendía las Sonatas en Sol Mayor K. 391 y en La Mayor K. 305 
de Mozart, y las en Sol Mayor op.78 y N*? 2 en La Mayor op.100 de Brahms. 

Sorprendió la madurez artística de este talentoso artista de 21 años, tanto como su 
acabado dominio de la técnica del instrumento. Es la de Accardo una naturaleza rebosante de 
musicalidad que, unida a la belleza del sonido y a la calidez del fraseo, confieren un especial 
encanto a sus versiones, cuya tónica general la dan la seriedad y el equilibrio. 

Accardo ha actuado en Buenos Aires con gran frecuencia, circunstancia que ha 
permitido seguir de cerca su proceso evolutivo hasta la completa decantación de sus medios y 
el progresivo enriquecimiento de su personalidad artística. Violinísticamente inobjetable, 
dueño de un repertorio especialmente amplio, se trata de un artista cuya labor ofrece 
absorbente interés. En 1964, en el Teatro Colón, brindó una estupenda versión, inteligente, 
conceptualmente madura del Concierto op.77 de Brahms. En 1974, dirigiendo el Ensamble 
Musical de Buenos Aires, en un concierto del que fue notable solista (Conciertos N? 1 de 
Haydn yK. 218 de Mozart, y Las cuatro estaciones, de Vivaldi) protagonizó el que seguramente 
fue uno de más bellos conciertos de cámara de la temporada. 

En 1968, Salvatore Accardo creó en su ciudad natal la Orquesta de Cámara Italiana, 
del famoso conjunto 1 Musici, también asiduo visitante de Buenos Aires (ver 1964). De esta 
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notable formación instrumental fue Accardo primer violín solista y con ella actuó en esta 
ciudad en 1975. 


LOS SOLISTAS DE ZAGREB 


Antonio Janigro, virtuoso del violoncelo (véase 1951), reunió a las doce mejores 
cuerdas de Zagreb —casi todas ellas pertenecientes a la orquesta de la Radio Croata— y a un 
clavecinista de primer orden, que sería el encargado del Continuo, para fundar un conjunto al 
que llamó Los Solistas de Zagreb, que estaba llamado a transitar por los caminos de la fama. La 
nueva agrupación, que inició sus actividades el 6 de enero de 1954, se presentó ocho años 
después, el 14 de junio de 1962, en Buenos Aires. En pocos días, Antonio Janigro y sus huestes 
actuaron en tres importantes asociaciones locales: la Wagneriana, el Mozarteum y Amigos de 
la Música y ofreció, además, un concierto en un ciclo especial, con un repertorio que no 
reconoció límites estéticos, de Purcell a Shostakovich, de Vivaldi a Hindemith, de Couperin 
a von Webern, de Mozart a Roussel. 

Cuando se escucha a Los Solistas de Zagreb en los Cinco movimientos op.5 de Webern 
o bien en la Kammermusikstúcke de Hindemith o en las Impresiones Concertantes de 
Kelemen, el oyente puede suponer que el conjunto está especializado en la música 
contemporánea, pero lo propio ocurre cuando tocan obras del barroco, el rococó o clásicas. Lo 
cierto es que no existe tal especialización en Los solistas de Zagreb, una agrupación que figuró, 
en estricta justicia, entre las mejores de su clase. Su abrumadora eficiencia, la riqueza y la 
perfección de los detalles de la ejecución de que hacía galas este conjunto, su sorprendente 
adaptación a los estilos de un repertorio tan vasto, no provenía únicamente de la idoneidad 
profesional de sus integrantes nide su natural musicalidad. Mucho tenía que ver, seguramente, 
con estos resultados la dirección de Antonio Janigro, un músico de alcurnia él mismo y 
conocedor a fondo de la técnica de las cuerdas, que manejaba a la perfección esos materiales. 
Prueba de ello es que, cuando años más tarde, a partir de 1969, Los Solistas de Zagreb actuaban 
sin director visible, los resultados no eran los mismos. 

En su segunda visita a Buenos Aires, en 1966, Los Solistas... se habían presentado 
nuevamente con su fundador, mentor y director. En esta oportunidad, el conjunto croata se 
presentó en el Teatro Colón, el 14 de mayo, actuando en otras fechas con las asociaciones 
musicales privadas. En el Colón, escenario de los dos primeros conciertos de esta segunda visita, 
este fue el programa de presentación: Suite de la ópera King Arthur, de Purcell; Concerto Sacro 
en Do Mayor, de Vivaldi; Concierto en Si Bemol Mayor de Boccherini (solista: Janigro), cinco 
movimientos op.5 de Anton von Webern, y Divertimento en Re Mayor K. 136 de Mozart. 


Los Solistas de Zagreb volvieron a actuar en Buenos Aires —sin director— en 1969, 
1976 y 1992. 


LA ORQUESTA SINFONICA DE BAMBERG 


En el nivel de las buenas orquestas de Alemania está ubicada la Sinfónica de Bamberg, 
que se presentó en el Teatro Colón el 3 de abril, con su titular Joseph Keilberth, un excelente 
“kappellmeister”, que hizo escuchar honorables versiones de obras del repertorio con las cuales 
compuso tres atrayentes programas: las Sinfonías Tercera de Beethoven, Primera de Brahms, 
Novena de Dvorak, N* 94 de Haydn y N* 38 K. 504 de Mozart, a las cuales se unieron otras 
composiciones de Brahms, Hindemith, Richard Strauss y Weber. 
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Esta orquesta volvióa actuaren Buenos Airesen 1984 con la dirección de Witold Rowicki, 
que había dirigido en Buenos Aires en 1961, 1964 y 1965, realizándose los conciertos 
correspondientes a esta nueva visita en el Cine Opera. En una tercera presentación, en el 
Teatro Colón en 1988, la orquesta alemana actuó con la dirección de su nuevo titular Horst 
Stein (véase 1974). En sus tres conciertos la Sinfónica de Bamberg, hizo escuchar obras de 
Wagner, R. Strauss, Brahms y Bruckner. En las Cuatro Ultimas Canciones, de Strauss, debutó 
en Buenos Aires la eminente soprano alemana Lucia Popp. 


DEBUT DE CANTANTES 


Esta década y los años iniciales de la siguiente se caracterizan por la presentación de 
notables cantantes en las temporadas líricas del Teatro Colón. Entre los más destacados, 
mencionaremos a los siguientes: 

El tenor peruano Luis Alva, tenía muchos puntos a su favor para merecer el prestigio 
que rodeaba su nombre. Una voz bellamente timbrada, una fina musicalidad, unestilode canto 
distinguido y, además, un intérprete versátil y un actor convincente. Debutó como Conde de 
Almaviva y cantó luego en el Colón otras tres temporadas. En 1989, en esa sala, se lo escuchó 
en un recital. 

El barítono Sesto Bruscantini (Figaro, en “El Barbero de Sevilla”) demostró poseer las 
cualidades vocalese histriónicas requeridas por el repertorio bufo que preferentemente cultiva. 
Cantante de espíritu refinado, pone una impresionante gama de sutilezas vocales y expresivas 
al servicio de la caracterización de sus personajes, llámense estos Figaro, Malatesta, Dandini, 
Don Alfonso o Selim. Cantó en el Colón en siete temporadas. 

Dos cantantes británicas, las sopranos Amy Shuard y Marie Collier, figuraron entre loselementos 
más considerables de la temporada. 

Shuard, dueña de un importante caudal y un estilo de canto vibrante, debutó como 
Lady Macbeth que cantó en dos temporadas, pasando luego al repertorio wagneriano en 1967, 
cantando Brunilda, rol que alternó con Birgit Nilsson. Marie Collier, que se presentó como 
Helena, en “El sueño de una noche de verano”, dio recién en su segunda visita, como 
protagonista de “El ángel de fuego”, la real medida de sus magníficas calidades artísticas. 

La extraordinaria contralto alemana Marga Hóffgen, una de las más hermosas voces 
de esa cuerda que hayan podido escucharse, dejó imborrable recuerdo tanto en sus actuaciones 
operísticascomoenel concierto, merced, además, a una decantada musicalidad que ennoblecía 
su canto y a una suprema autoridad estilística. 

Fue una lástima que Regine Resnik, una mezzo soprano norteamericana de primera 
línea, haya debutado en el Colón cuando sus medios vocales habían perdido definitivamente 
el esplendor que los caracterizaba y que junto con su fuerte personalidad dramática, le habían 
valido justo renombre. 


LOS ESTRENOS Y PRIMERAS AUDICIONES 


Las novedades de mayor interés en la música para conciertos fueron las que damos a 
continuación: Concierto para piano y orquesta N? 2 0p.81, de Jacobo Ficher; Transformaciones, 
de Alcides Lanza; Dos movimientos para orquesta de cuerda, op.18, de Osías Wilensky; Rapsodia 
N? 2 para violín y orquesta, de Bartók; Suite Introspectiva y Epitafio en ritmo y sonidos (encargo 
de Amigos de la Música y Premio Alfredo Hirsch), de Juan José Castro; Suite Un día de verano, 
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de Prokoffiev; Obertura para un drama, de Franz Schrecker; Concierto para guitarra y orquesta, 
de Mauricio Ohana. 


ESTRENOS EN EL TEATRO COLON 


Gabriel Fauré, justamente admirado por su música de cámara, vocal e instrumental, 
por su música de escena para “Pelléas et Mélisande” y por su inefable “Requiem”, compuso dos 
obras teatrales: Prométhée y Pénélope. Esta última fue presentada por el Teatro Colón el 6 de 
julio de 1962, en calidad de estreno americano. En Pénélope están presentes todas las virtudes 
de su autor y también sus carencias como sinfonista y sus limitaciones para la expresión 
dramática teatral. Por su riqueza interior y por su rechazo a todo recurso pintoresquista, se ha 
llegado a afirmar que Pénélope, es una anti-ópera. La dirigió Jean Fournet y la cantaron Régine 
Crespin, como Pénélope; Guy Chauvet, como Ulysse; Angel Mattiello, como Eumée; Solange 
Michel, como Euryclée; Julien Haas, como Eurymaque; Eugenio Valori,como Antinús, y Nino 
Falzetti, como Léodes. 

El 10 de julio, ingresó al repertorio del Teatro Colón la ópera Marianita Limeña, de 
Valdo Sciammarella, que había tenido su estreno en el Teatro de Opera de Cámara de Buenos 
Aires (véase 1956). Simpática estampa de la Colonia muy bien construída por un músico de 
sólida formación y que ha vuelto a ser representada en numerosas oportunidades, fue cantada 
por Myrtha Garbarini, Marta Benegas, Luisa Bartoletti, Carlos Cossutta, Renato Sassola, 
Gian-Piero Mastromei, Susana Rouco, Tota de Igarzábal, Virginio Tavini y Héctor Barbieri. 
Director de escena fue Francisco Javier. 

El tercer estreno de la temporada 1962 fue Sueño de una noche de verano, de Benjamin 
Britten. Era la segunda ópera de este notable músico inglés que se representaba en el Teatro 
Colón. La primera fue Rape of Lucretia (véase 1954). Una versión lírica de la obra de Shakespeare 
es difícil tarea que ha sido emprendida en varias ocasiones, incluyendo la música incidental de 
Mendelssohn. El problema se complica bastante tratándose de una ópera, aunque sea una ópera 
sui-generis como la compuesta por Britten, quien, sin embargo, gracias a su reconocido talento, 
ha sabido salir airoso del compromiso componiendo una partitura cuya audición es motivo de 
constante deleite. 

Para el estreno americano de esta Ópera, que tuvo efecto el 24 de julio, el Teatro Colón 
contó con un excelente grupo de cantantes ingleses y argentinos que cantaron la ópera en el 
idioma original y un buen director musical: Meredith Davies. Oberón, fue la cantante 
argentina Noemí Souza; Titania, Stina-Britta-Melander; Puck, Olga Chelavine; Theseus, 
Carlos Feller; Lysander, André Turp; Hermia, Mónica Sinclair; Helena, Marie Collier; 
Bottom, Forbes Robinson; Quince; Joseph Rouleau, y, con ellos, Carmen Burello, Victor De 
Narké, Giulio Viamonte, Eugenio Valori y Nino Falzetti, entre otros. Régisseur fue Basil 


Coleman. 
BALLETS EN EL COLON 


Serge Lifar llega por tercera vez a Buenos Aires, ahora para reponer con el cuerpo de 
baile del Teatro Colón sus ballets Icaro y Fedra, este último con Tamara Toumanova. En la 
misma temporada, el coreógrafo británico Jack Carter incorpora al repertorio del cuerpo de 
baile local El Niño Brujo, con José Neglia y Olga Ferri como protagonistas. El mismo coreógrafo 
monta el ballet Moriana, de Roberto Garcia Morillo. 
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También regresa en 1962 la coreógrafa alemana Tatiana Gsowsky, quien presenta tres 
nuevos ballets: Abraxas (Egk), El Retomo (Gianneo) y Mouvements (Fortner). 


1963 


ESTRENO DE “LA ATLANTIDA” 
E “IDOMENEO” 


El 3 de mayo de 1963, el Teatro Colón fue escenario de un gran acontecimiento 
musical que trascendió el marco de la vida artística argentina para proyectarse en todo el 
mundo artístico y cultural: el estreno de la versión integral, en suforma escénica y conel texto 
en lengua original catalana, de La Atlántida, de Manuel De Falla, inspirada en un poema de 
Jacinto Verdaguer. La historia de la música del Siglo XX, no registra otro caso de una obra que, 
antes de ser estrenada, haya alcanzado parecido estado de trascendencia pública. El mundo 
musical había seguido expectante el lento, casi doloroso proceso de gestación de la obra. 
Cuando Manuel De Falla murió, dejando inconclusa la obra, la carrera hacia la notoriedad de 
La Atlántida adquirió aún mayor impulso. Más tarde, la intervención del compositor Ernesto 
Halffter, quien asumió la delicada responsabilidad de poner cima a la obra, creó nuevas dudas 
que no alcanzaron a disipar algunas ejecuciones fragmentarias en versión de concierto que se 
efectuaron en España, ni una versión escénica incompleta que presentó La Scala de Milán. 

La dirección musical de La Atlántida en el Teatro Colón, en su “premitre” mundial, 
estuvo a cargo de Juan José Castro, esclarecido intérprete fallano; Tullio Boni fue el director 
del Coro Estable y Valdo Sciammarella, director del Coro de Niños. Héctor Basaldúa fue 
responsable de la escenografía y Louis Erlo, de la dirección escénica, en tanto, Jorge Tomin, 
creó los episodios coreográficos. En las partes solistas de mayor importancia se desempeñaron 
los cantantes Angel Mattiello (Corifeo), Noemí Souza (Pirene) y Marta Benegas (Isabel). 

Idomeneo, Re di Creta, séptima ópera de Mozart cantada en el Teatro Colón (excluída 
Bastien und Bastienne, que fue cantada porlos Niños Cantoresde Viena en 1949), subió a escena 
por primera vez en esa sala, con carácter de estreno sudamericano, el 24 de setiembre. Entre 
varias versiones existentes —una de ellas de Richard Strauss—, el Teatro Colón se decidió por 
la del exégeta mozartiano Bernhard Paumgartner. Sobre esta ópera seria de Mozart que no ha 
podido tener todavía una gran versión que resalte sus mayores méritos, planea la sombra de 
Gluck. Pero el genio de Mozart está allí presente en páginas bellísimas y pronto a dar el gran 
salto hacia sus obras maestras, en una etapa creativa deslumbrante que comenzará con El rapto 
en el serrallo y llegará a su término con La clemenza di Tito, a través de Las bodas de Figaro, Don 
Juan, Cosi fan tutte y La flauta mágica. 

Losintérpretes de este pálido estreno de Idomeneo y que muchos aficionadosimputaron 
a la obra misma, fueron el director de orquesta Hans Schmidt-Isserstedt —casi una celebridad, 
los cantantes Richard Lewis, Wilma Lipp, Elisabeth Grimmer, Waldemar Kmentt, Gui 
Gallardo, Victor De Narké y Amanda Cetera, entre otros. No contribuyeron a realzar el 
espectáculo los decorados de Ita Maximowna y la “régie” de Hans Hartleb. 


DEBUT DE CANTANTES 


Jon Vickers, que pasados los sesenta años siguió siendo el tenor dramático — 
probablemente el único de la actualidad — más requerido porlos teatros líricos para personajes 
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de la talla de Tristán, Florestan, Sigmund, Sanson, Peter Grimmes, Otello y, hasta hace poco 
tiempo, Don José, es un admirable artista, un eminente trágico de la escena operística. Debutó 
enel Colóncomo protagonista de Otello y actuóenesa sala en cuatro temporadas donde cantó, 
por primera vez en su carrera, el rol de Tristán (1971) y donde, además, fue intérprete de 
“Carmen”, “I Pagliacci”, “Padmávati” y “Fidelio”. 

Geraint Evans que debutó en Buenos Airescomo protagonista de “Falstaff”, ha logrado 
sus mayores éxitos como barítono de carácter, en roles muy exigentes en punto a composición 
y menos en lo que se refiere a riqueza y calidad de medio vocales. Esos roles le quedaban a Evans 
a la medida porque era un buen cantante y poseía un gran talento teatral que le permitía trazar 
con contundente eficacia, una galería de personajes que van de Don Pasquale a Wozzeck, a 
través de Falstaff, Leporello, Beckmesser y Coppelius, entre muchos otros de este tipo. 

La soprano búlgara Raina Kabaivanska, que debutó como Desdémona, unía a sus 
méritos vocales condiciones infrecuentes como actriz, merced a las cuales, con el apoyo de su 
inteligencia, sigue en la actualidad, en plena madurez, cantando con un éxito envidiable los 
roles que le son congeniales, entre los que mencionaremos, el de Adriana Lecouvreur. 

Merece un lugar entre los mejores cantantes que debutaron en 1963, el bajo alemán 
Franz Crass quien, tras su debut en el rol de Comendador de “Don Juan” se afirmó en sucesivas 
temporadas como el bajo titular del repertorio alemán. Gran belleza vocal, calidad técnica y 
genuina emoción se unían al canto de este recordado artista. 


NUEVO DIRECTOR PARA EL COLON 


Ocho temporadas, las primeras siete consecutivas, actuó en el Teatro Colón el 
director italiano Bruno Bartoletti quien compartió la dirección del repertorio italiano con 
Fernando Previtali. Excelente concertador y sólido músico, dueño de gran amplitud de criterio 
estético, se expresaba con la misma eficacia en el repertorio del Ochocientos y en las 
expresiones de la dramática musical contemporánea, que le debe una valiosa obra de difusión. 
Además de muchas obras el repertorio citado en primer término, Bartoletti dirigió entre 
nosotros el estreno de “Don Rodrigo”, de Alberto Ginastera, y el de “El ángel de fuego”, de 
Prokoffiev. 


LA PHILHARMONIA ORCHESTRA DE LONDRES 


Una de las más notables orquestas británicas, la Philharmonia de Londres, al frente 
dela cual viajó ese director tan inteligente, tan vital y tan interesante que fue Sir John Barbirolli, 
deslumbró al público que entre el 24 y el 27 de agosto, concurrió al Teatro Colón para 
escucharles. Los programas fueron, si no novedosos, muy atractivos y enaltecidos por la calidad 
de la ejecución y de la interpretación. En cada uno de los tres conciertos, el director presentó 
una obra de autor inglés, la Fantasía sobre un tema de Tallis y la Quinta Sinfonía de Ralph 
Vaughan Williams, y el Camino al jardín del Paraíso, de Delius, sin olvidar una Suite Isabelina 
en arreglo del propio Barbirolli. 

La Philharmonia Orchestra volvió a Buenos Aires en 1965, ahora rebautizada como 
New Philharmonia Orchestra. De regreso a Londres luego de su presentación en Buenos Áires 
en 1963, la Orquesta Philharmonia fue disuelta por su fundador Walter Legge, pero pudo más 
la voluntad de sus integrantes de mantenerse unidos. De ahí el cambio de nombre, que debió 
hacerse por razones estrictamente legales. 
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El 28 dejulioinició la orquesta británica una serie de tres conciertos que se efectuaron 
en el Teatro Colón y que fueron dirigidos por Paul Klecki. Entre las obras que figuraron en los 
respectivos programas, se cuentan Noche Transfigurada, de Schónberg; las Variaciones sobre 
un tema de Purcell, de Britten; Introducción y Allegro para cuerdas de Elgar, tres sinfonías, la 
Quinta de Tchaikowsky, la Cuarta de Brahms y la Séptima de Beethoven, y el Concierto K. 
495 para corno y orquesta de Mozart (solista: A.Civil). 

Ese año de 1965, a algunas semanas de diferencia, actuaba también en el Colón la Orquesta 
Filarmónica de Viena (Véase 1922). 


EL TRIO DE TRIESTE 


Fundado por un grupo de estudiantes del Conservatorio de Trieste en 1933 y más tarde 
profesionalizado, el Trio de Trieste se proyectó rápidamente en los centros musicales europeos 
y americanos conquistando un envidiable prestigio. Llegó a Buenos Aires formado por Renato 
Zanettovich, violín; Amedeo Baldovino, violoncelo, y Dario De Rosa, piano; el primero y el 
último, fundadores del conjunto, en tanto Baldovino era el más joven del grupo, al cual se 
había incorporado el año anterior. El debuten esta ciudad se produjo en el Teatro Colón el 29 
de junio, conel siguiente programa: Trio en Mi Mayor, de Haydn; Trio op. 67 de Shostakovich, 
y Trio en Si Bemol Mayor op.97 “Archiduque”. Luego de esta presentación, el Trio de Trieste 
actuó para el Mozarteum Argentino en el Museo Nacional de Arte Decorativo, en una 
audición que confirmó los juicios altamente encomiásticos que había suscitado la del debut, 
y que convirtieron su actuación en uno de los momentos culminantes de la temporada. 

Sin duda uno de los mejores conjuntos instrumentales de su tipo que han pasado por 
Buenos Aires, el Trio de Trieste, que luego de su primera visita retornó una y otra vez, 
impresiona, ante todo, por su pura musicalidad y por la nitidez de su ejecución. Por otra parte, 
decíamos entonces, se trata de un mecanismo con alma, de expresión profunda y fuerte 
comunicatividad. 

El año de su debut, se los escuchó en el Colón con la Filarmónica de Buenos Aires en 
el Triple Concierto op. 56 de Beethoven. En 1970, repitió la misma obra con el Ensamble de 
Buenos Aires. 

La última actuación en Buenos Aires de este cincuentenario y magnífico conjunto de 
cámara, se produjo en la temporada del año 1987, luego de una serie de presentaciones en el 
interior del país que contaron también con el auspicio del Mozarteum Argentino. El Trio de 
Trieste hizo su reaparición porteña en el Teatro Opera el 12 de julio en el marco de los 
Conciertos del Mediodía que organiza la mencionada asociación con un programa que reunió 
el Trio en Mi Mayor Hob.XV/28 de Haydn y el Trio en Mi Menor op.90 “Dumky”, de Dvorak. 
Al siguiente día volvió a actuar en la misma sala, en cuya oportunidad los integrantes del Trio 
recibieron una medalla recordatoria. 


ERNESTO BITETTI 


Ernesto Bitetti, estudió con Graciela Pomponio y Jorge Martínez Zárate, un dúo de guitarras 
que recorrió el mundo en giras de conciertos labrándose considerable prestigio. Nacido en 
Rosario, Bitetti dio sus primeros conciertos en su ciudad y en la de Santa Fe. En 1965 se radicó 
en España, iniciando en ese país, la etapa más importante de su carrera. Dos años antes, el 30 
de octubre de 1963, se produjo su primera actuación en Buenos Aires. Curiosamente, ese debut 
no fue con un recital ni con un concierto sino como guitarra solista en el ballet “Pavana Real”, 
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con música de Joaquín Rodrigo y coreografía de Antonio Truyol, primer bailarín del cuerpo de 
baile del Teatro Colón —en cuya sala se llevó a efecto esa presentación—, coreógrafo y director 
de dicho organismo. 

En el estreno mundial de dicho ballet, que se efectuó en la misma sala en 1959, así 
como en la reposición de 1960, la parte de guitarra solista había estado a cargo de otra 
distinguida guitarrista argentina, Celia Salomón de Font que fue también ventajosamente conocida 
fuera del país. 

El 26 de junio de 1972, volvió Bitetti al Colón para actuar como solista de la Fantasía 
para un gentilhombre, de Rodrigo, con la Orquesta Filarmónica de Buenos Aires. Luego, el 13 
de juliode 1974, ofrece enla misma sala un recital, realizando posteriormente otras presentaciones 
con orquesta. 

Esta fue la opinión que el guitarrista rosarino mereció al crítico Ricardo Turró: 

“El joven guitarrista argentino acreditó cualidades de refinamiento instrumental 
indudables. Es un intérprete y un músico personal pero no arbitrario. Su dominio técnico de la guitarra 
es irreprochable y va acompañado de sensitividad no parca, acaso menos evidente para algunos porque 


la sonoridad de Bitetti es algo pequeña y encuadra en el marco camarístico. Su triunfo fue legítimo” 
(“Buenos Aires Musical”). 


Las giras de conciertos han llevado a Bitetti, ininterrumpidamente a los principales 
centros musicales de Europa, a los Estados Unidos y al Lejano Oriente. Buenos Aires suele estar 
en esas giras. Varios compositores europeos han escrito obras para él, entre ellos Joaquín 
Rodrigo (Sonata a la Española), Castelnuovo-Tedesco (Canción Argentina), Cristóbal 
Halffter (Concierto para guitarra y orquesta), John Duarte (Suite Ancienne), Moreno 
Torroba, y Antón García Abril. Este último, compuso el Concierto Aguediano, para guitarra 
y orquesta, a instancias del propio Bitetti que lo llevó al disco con la English Chamber 
Orchestra, de Londres, dirigida por Enrique García Asensio. 

En una de sus giras por Inglaterra, luego de una actuación en Liverpool, dijo de él un 
crítico: 

“Eduardo Bitetti fue una revelación, por su sonido, por el equilibrio logrado en el 


diálogo con la orquesta y por la variedad de tonos obtenidos con su instrumento, que fue de por sí una 
orquesta en miniatura...”. 


OLIVIER MESSIAEN E IVONNE LORIOD 


Invitado por el Centro Latinoamericano de Altos Estudios Musicales del Instituto Di 
Tella, en el cual dictó una serie de clases, estuvo en Buenos Aires el compositor francés Olivier 
Messiaen, uno de los fundadores del grupo “Jeune France”, con Daniel Lesur, André Jolivet e 
Yves Baudrier, que intentaba provocar un sesgo violento en la dirección de la música francesa 
de los años 30, proponiendo un retorno al lirismo y al elemento humano. Compositor, 
formidable teórico, intérprete, dueño de una gran cultura filosófica y literaria, Messiaen, quien 
se llama a sí mismo “músicien catolique” y “compositeur de musique et rythmicien”; autor de 
una profusa obra, siempre magistral como composición pero que proporciona abundante 
material para la polémica. 

Cuando Messiaen llegó a Buenos Aires, el oyente de esta ciudad conocía ya obras 
como Les offrandes oubliées (1952), L'Ascensión (1953), Harawi y Trois Petites Liturgies de la 
Présence Devine (ambas de 1955) y, entre otras, Les Visions de L'Amen (1959). Esta obra fue, 
precisamente, la que sirvió para la presentación del músico francés en un concierto del 
Mozarteum Argentino en el Museo de Arte Decorativo. El propio compositor y la pianista 
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Ivonne Loriod, destacada especialista en la moderna música francesa, fueron sus intérpretes. 
Días después, el 8 de julio, en el Teatro Colón, Ivonne Loriod, con la Filarmónica de Buenos 
Aires dirigida por Frihbeck de Burgos, estrenó otra obra de Messiaen: Oiseaux Exotiques. 
Nofaltó oportunidad de escuchar a Ivonne Loriod en otro repertorio. El programa de 
su recital extraordinario, reunía la Fantasía en Do Menor K. 396, de Mozart; la Suite en Mi, 
Ss Rameau, y tres Estudios de Debussy, obras a las que sumó dos números de Vingt Regards, de 
essiaen. 


ROSALYN TURECK 


Curiosamente, Rosalyn Tureck, clavecinista y pianista norteamericana aceptada 
internacional mente como una de las más notables especialistas en la música de Juan Sebastián 
Bach, se presentó el 7 de agosto, en la temporada de “Amigos de la Música”, como solista del 
Concierto para piano y orquesta N* 5, de Beethoven. La verdadera dimensión artística de 
Tureck —no solamente las cualidades específicamente pianísticas, que ya las había puesto en 
evidencia en “El Emperador”—, quedó demostrada días después cuando en una audición del 
Mozarteum Argentino, en el Museo Nacional de Arte Decorativo, se la escuchó en las 
Variaciones Goldberg, de Bach. Aquí la artista, en su verdadero ámbito, dio cabal prueba de 
su dominio de la compleja obra. La limpidez y la fluidez de la ejecución, la distinción del fraseo, 
la propiedad del estilo, la atmósfera poética con que, sin detrimento de aquél, la gran intérprete 
envolvió a una obra que en otras manos puede resultar árida, hicieron de esta versión un hecho 
artístico memorable. 

Rosalyn Tureck ha regresado a Buenos Aires una y otra vez: 1985, 1987, 1988 y más 
recientemente en 1992 para los ciclos de conciertos de Festivales de Buenos Aires. En este 
último año, la eminente artista, dirigió un Seminario de Interpretación para Piano. 


ESTRENOS EN LOS CONCIERTOS 


Entre otras, se estrenaron las siguientesobras en los conciertos sinfónicos de 1963: Te 
Deum, de Gilardo Gilardi; Movimientos Sinfónicos, de Pedro Sáenz; The unanswered question (La 
pregunta no contestada), de Charles Ives; Serie de Tangos, de Astor Piazzola (encargo de “Amigos 
de la Música”); Balada para flauta y orquesta, de Frank Martin; Sinfonía Breve, de Washington 
Castro; Concierto para dos pianos y orquesta, de Ernst Krenek; Intensidad y Espacio, de Virtú 
Maragno; Concierto para piano y orquesta, de Rodolfo Arizaga; Phitopratka, de Yannis Xenakis; 
Suite de la Historia de Cui-PingSing y la Cantata Coreográfica opus 15 “De la danza y de lamuerte”, 
de Jorge Fontenla; Nykteghersia, de Riccardo Malipiero. 


EL BALLET DEL SIGLO XX 


* Creado en 1958 con el apoyo de Maurice Huisman, por entonces director del Teatro 
de la Moneda, de Bruselas, al cual quedó automáticamente vinculado, y a impulso del 
coreógrafo marsellés Maurice Béjart, un artista de singular talento, admirado y execrado, que 
sin abjurar del lenguaje coreográfico clásico (“de este lenguaje yo me sirvo y me serviré 
siempre”), ha explorado en técnicas nuevas procurando sin pausa enriquecer su patrimonio 
estético, el Ballet del Siglo XX ha ganado un importante espacio en el mundo internacional de 
la danza. Su declarado amor porla música, ha llevado a Béjart a formar el repertorio de su Ballet 
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valiéndose de dos vertientes: las de la búsqueda pura, para lo cual apela a la música 
contemporánea, incluyendo la concreta, la electrónica y la serial, y la popular, que es la que a 
su juicio acerca su arte al gran público. “Pero —advierte Béjart— un arte popular que no 
abandona la calidad ni la búsqueda, lo cual es muy diferente de una obra populista”. De ahí que 
no se haya cerrado caminos y haya trabajado sobre composiciones de Schaeffer, Henry, 
Schónberg, Webern, Pousseur, Nino Rotta, Stravinsky, Mozart, Beethoven (un desafortunado 
trabajo sobre la Novena Sinfonía), Offenbach, y tantosotros. Béjart considera que en un ballet 
la música, sobre todo las grandes obras, gana siempre. “Beethoven y Stravinsky, siempre serán 
más fuertes que yo. El único remedio es la sumisión. Creo que el gesto es la culminación de una. 
partitura. Si en un ballet lo visual molesta a la música, es porque lo visual no ha servido a la 
partitura, es porque el coreógrafo ha querido hacer una obra demasiado personal.” 

El medio centenar de bailarines que componen el Ballet del Siglo XX, no solamente 
ostenta un alto grado de nivel profesional y artístico y una cohesión sin fallas. Además, 
transmite la vehemente impresión de que cada unoesun convencido intérprete del pensamiento 
de su director, no importa qué camino éste les señale, sea una coreografía abstracta o las de una 
tendencia menos hermética; una creación íntima, ascética, o bien espectacular para la cual 
Béjart se sirve de una parafernalia abrumadora de luz, color y sonido, porque, como señalara el 
crítico Oscar Uboldi en oportunidad del debut del Ballet del Siglo XX en Buenos Aires, "Béjart 
se mueve, impaciente, en un país sin fronteras”. 

La presentación de este conjunto se produjo en el Teatro Colón el 17 de abril, con un 

programa Stravinsky que reunión dos coreografías del propio Béjart —Pulcinella y La Consagración 
de la Primavera, su obra maestra— y una de Janine Charrat: Juego de Cartas. 
El segundo programa comprendía Divertimento, Fanfares, Materia y Sinfonía para un hombre solo 
(Schaeffer), del director de la compañía, y Tiempo, con coreografía de Daydé sobre once piezas 
de Anton von Webern. El tercer programa de esta primera actuación reunió los ballets Sérénade 
y Bolero, de Béjart, y Mouwwements, de Leclair. 

A dieciseis años de su debut en Buenos Aires, en 1979, volvió al Teatro Colón el Ballet 
del Siglo XX. Como en la oportunidad de su primera actuación, el célebre conjunto creado y 
dirigido por Béjart se presentó con un programa Stravinsky: Petruchka, El pájaro de fuego y La 
Consagración de la Primavera. El segundo programa de la serie fue dedicado íntegramente a la 
versión danzada ideada por Béjart del ciclo “Dichterliebe” (“Amor de Poeta”) op.48 sobre 
poesías de Heine, de Schumann, y el tercero, estaba compuesto por Golestan, sobre músicas 
iraníes (un bellísimo trabajo), Gaité Parisienne y Bolero. Esta última obra fue presentada 
alternativamente en dos versiones: la original de Béjart, para solista masculino, y la tradicional 
para solista mujer; aquella con el primer bailarín argentino Jorge Donn. 

El Ballet del Siglo XX, finalizada su actuación en el Teatro Colón se presentó en el 
estadio deportivo Luna Park para un público seis veces mayor que el que alberga el coliseo 
municipal. También en Bruselas alterna sus presentaciones en la Opera Nacional La Moneda 
y el Circo Real. Enese ámbito, la troupe de Béjart presentó el ballet Romeo y Julieta, sobre música 
de Berlioz, Cuatro Ultimas Canciones, sobre música de Richard Strauss y un trabajo sobre 
músicas de Gustav Mahler. 

Una nueva visita efectúa a Buenos Aires el Ballet de Béjart. Ello ocurre en 1981. Se 
presenta con el ballet Notre Faust y luego propone al público otra polémica novedad: su visión 
plástica de la ópera de Mozart La flauta mágica. También presenta otros estrenos: la Cantata N2 
51 Actus Tragicus, de Juan Sebastián Bach; el pas-de-deux Leda, que fue bailado por Maia 
Plissetskaia —artista huésped, en esta oportunidad, del Ballet del Siglo XX— y Jorge Donn y, 
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por último, Bhatki, sobre música tradicional hindú. 

Al cabo de veintisiete años de ininterrumpida actividad en su sede de Bruselas y en 
el mundo, el Ballet del Siglo XX fue disuelto. Béjart, recompone sus cuadros y crea con ellos 
una “troupe” que esta vez llevará su nombre: el Béjart Ballet Lausanne. Queda claro que la ciudad 
suiza de Lausanne es la sede del nuevo destinatario del talento creativo de Béjart. 


BALLETS DE NUESTROS COMPOSITORES 


Blancanieves, ballet del compositor nacional Luis Gianneo, con coreografía de 
Mercedes H. Quintana, tuvo su estreno en la sala del Teatro Colón el 16 de agosto, con la 
dirección orquestal de Antonio Tauriello. 

En la misma temporada, y en la misma sala, el 5 de octubre, el Cuerpo de Baile Estable 
estrenó también el ballet de Guillermo Grátzer Siete princesas muy desdichadas, coreografía de 
Amalia Lozano, que, como el anterior, contó con la dirección orquestal de Antonio Tauriello. 
Un tercer ballet, El porquerizo del rey, con música de Carlos Veerhoff y coreografía de Amalia 
Lozano, que, como el anterior, fue dirigido por Antonio Tauriello. 

Otra versión de, El porquerizo del rey, con música de Carlos Veerhoff y coreografía de 
Tamara Grigorieva, fue estrenado el 30 de octubre, con la dirección musical de Manfredi 
Argento. 


BALLETS FOLKLORICOS DE MEXICO Y MOSCU 


Enel Teatro General San Martín se presentó el 21 de abril el Ballet Folklórico de México, 
dirigido por Amalia Hernández, un conjunto muy apreciado en el país azteca, que cultiva un 
atrayente repertorio en base a coloridas estampas populares nacionales, como las fiestas 
veracruzanas, las celebraciones navideñas en Jalisco, la danza de los quetzales, etc. 

El 15 de mayo, en el Luna Park, se efectuó el debut del Ballet Folklórico Moisseiev, del 
cual es coreógrafo y director artístico Igor Moisseiev. También estefue un brillante espectáculo 
en el que alternaron la nota épica, la popular y la pintoresca, con sus danzas tártaras y las de 
los guerreros del Cáucaso, la estampa ucraniana, la nota circense, y las rondas y antiguas 
cuadrillas. Igor Moisseiev, fundador de este conjunto en 1937, ha aplicado a este repertorio de 
origen popular las leyes del movimiento coreográfico académico y los códigos teatrales, sin 
desvirtuar los materiales folklóricos regionales, tan ricos y tan diversos en la extendida 
geografía de la ex-Unión Soviética. A ese repertorio, ha agregado Moisseiev, en homenaje a 
nuestro país al que ha visitado tres veces, obteniendo en todos los casos una entusiasta acogida 
del público, una coreografía con música de tango y un Malambo. 

Luego de su debut, el Ballet Folklórico Moisseiev, volvió a actuar en Buenos Aires en 
1977 y 1988. En 1977 lo hizo en el Teatro Colón y en 1988 volvió al Luna Park, escenario de 
su debut. 


1964 
ESTRENO MUNDIAL DE “DON RODRIGO” 


El 24 de julio de 1964, fue estrenada en el Teatro Colón la ópera del compositor 
argentino Alberto Ginastera, Don Rodrigo, que fue dirigida por Bruno Bartoletti. Los cinco 
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principales rolescantados estuvierona cargo de Sofía Bandin (Florinda), Carlos Cossutta (Don 
Rodrigo), Angel Mattiello (Don Julián), Victor De Narké (Teudiselo) y Adriana Cantelli 
(Fortuna). Jorge Petraglia actuó como director de escena. 

Don Rodrigo,con libro de Alejandro Casona, esla primera ópera de Alberto Ginastera. 
Musicalmente, emplea en ella la técnica serial y el total cromático. “Mi ideal —explicaba en 
una nota escrita para el periódico “Buenos Aires Musical”— fue el de sustituir el lenguaje 
romántico o verista de las grandes óperas tradicionales, por un lenguaje actual, para dar a mi 
obra un carácter de contemporaneidad; pero manteniendo al mismo tiempo los eternos 
arquetipos de la ópera, no sólo en lo que respecta al drama sino también al canto. Si alguien 
me preguntara cómo deseo que se cante Don Rodrigo, yo respondería: como Otello “. La técnica 
de composición y el lenguaje al que sirve no ha podido conciliarse con los deseos expresados 
por Ginastera, por lo cual la parte vocal nofunciona operísticamente sino cuandoel autor apela 
al “sprechgesang” de extracción schónberguiana. Pero el canto franco con esa expansión 
melódica arquetípica del teatro lírico no ha sido logrado. Por supuesto, este es sólo un aspecto 
de Don Rodrigo, aunque no sea poco importante a la luz de los propósitos del autor. La deliberada 
y sostenida espectacularidad sonora de la ópera, es otro aspecto a tener en cuenta. Ginastera 
emplea una orquesta colosal, maciza, inexorable en su vehemencia, con la que persigue efectos 
sonoros berliozanos y wagnerianos, que logra de mano maestra; pero que, obsesivamente 
empleados, saturan la tensión dramática tornándola ficticia. Pero, indudablemente, ese es el 
medio —el de los grandes efectos sonoros— en el que Ginastera se mueve a sus anchas. Justo 
es, sin embargo, decir que logra en muchos momentos, sobre todo en algunos preludios, 
atmósferas de bello lirismo. La escena llamada “El Sueño”, es en sí misma una obra maestra. Allí 
la intervención coral, alcanza extraordinario relieve expresivo. En síntesis, Don Rodrigo 
constituye un valioso aporte a la moderna creación operística nacional. 


OPERAS DE DALLAPICCOLA Y BUSONI 


Otras dos obras líricas contemporáneas estrenó el Teatro Colón en su temporada del 
año 1964: Job, de Dallapiccola, de quien ya se conocían Il Prigioniero y Volo di Notte, y Turandot, 
de Ferruccio Busoni, del cual se conocerían más tarde Doktor Faust y L' Arlecchino (ver 1969 
y 1978, respectivamente). 

Las dos óperas, el drama bíblico y la fábula, se unieron en la misma función el 14 de 
agosto: Job, musicalmente valiosa, con episodios polifónicos magistralmente trazados; Turandot, 
entretenida fábula en música, con todos los elementos fantásticosde la “chinoiserie” del teatro 
de Gozzi. Ambas óperas fueron dirigidas por Fernando Previtali. La de Dallapiccola tuvo como 
protagonista a Angel Mattiello. Otros intérpretes fueron Marta Benegas, Isabel Casey, Renato 
Sassola y Eugenio Valori. Narrador: Victor De Narké. En Turandot, actuaron Maria Roberti, 
Carlos Cossutta, Jorge Algorta, Luisa Bartoletti, Nino Falzetti, Lydia de la Merced, Eduardo 
Ferracani, Ricardo Catena, Gian-Piero Mastromei y Carmen Burello. Regisseur y escenógrafo 
para las dos obras, fueron Ernst Poettgen y Paul Walter, respectivamente. 


DOS IMPORTANTES PRESENTACIONES EN EL TEATRO COLON 
El comentario referente al tenor Carlos Bergonzi y a la soprano Renata Tebaldi (ver 


1953) es, al menos en un aspecto, aplicablea Renata Scotto, una ilustre visitante de la temporada 
de este año. Ella es la última gran belcantista de la escuela italiana, entendiendo por bel canto 
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la música puesta al servicio de la palabra y la expresión emocional, y el virtuosismo vocal al 
servicio de ambas. Pocas son las cantantes de hoy que ponen en valor cada palabra, cada sílaba; 
pocas su refinamiento musical enel fraseo. Scotto, debutó enel Colón como Madama Butterfly 
y en otras dos temporadas, cantó los roles de Gilda en “Rigoletto” y Julieta en “I Capuletti e 
l Montecchi”. 

En esta misma temporada se presentó la cantante alemana Christa Ludwig. Mezzo 
soprano por el color, soprano por la extensión; Mariscala y Octavian, Ortrud y Lady Macbeth, 
Cherubino y Maria, de Wozzeck, Christa Ludwig es también una destacada intérprete del 
“lied”. La calidez de su órgano vocal y la variedad de sus recursos expresivos, su talento como 
actriz, hacen de ella una artista completa. Debutó en el Teatro Colón como Judith en “El 
Castillo de Barba Azul”, de Bartók. Regresó al Colón en 1969 (Octavian en “El caballero de 
la rosa” y Maria, en “Wozzeck”). 


ROBERT SHAW CHORALE 


La Robert Shaw Chorale, que se presentó en el Teatro Colón el 20 y el 21 de junio, es 

un conjunto profesional, de los de mayor calidad entre los muchos que existen en los Estados 
Unidos. Su asociación con Arturo Toscanini en el campo de la fonografía, le aseguró un amplio 
crédito internacional, por otra parte, ampliamente merecido, y que numerosas giras se 
encargaron de cimentar. Está compuesto por treinta y seis voces y cuenta con el respaldo de 
su propia orquesta. Ofrece la particularidad técnica de que las cuatro cuerdas no están 
separadamente agrupadas, como es tradicional, sino que las voces de cada registro están 
mezcladas por pares. 
Es uno de los coros más perfectos que han pasado por Buenos Aires y, probablemente, uno de 
los más perfectos del mundo. A una notable belleza sonora, se agregan la limpidez y seguridad 
de los ataques, una impecable afinación y una articulación rítmica sencillamente formidable. 
Es imposible detectar una sola distorsión vocal en ningún rango de la dinámica, y en ningún 
sector del registro. En una audición de este coro no hay lugar para sobresaltos. Pero la calidad 
del Coro de Robert Shaw, artífice de la misma y un notable músico, no se detiene en la 
perfección sino que va más allá de la misma. Es un Coro sensible, un coro que hace música en 
el más alto nivel, como no es dable escuchar con frecuencia. 

En dos memorables conciertos, la Robert Shaw Chorale hizo escuchar, el día de su 
debut, composiciones de Gibbons, Victoria, Lassus, Schitz, Vecchi, Schubert (Misa en Sol), 
Schónberg, Ives, Ginastera (Lamentaciones del Profeta Jeremías) y Gershwin, en tanto la 
segunda sesión fue dedicada a la Misa en Si Menor, de Bach, en la que Robert Shaw empleó 
un numerario ligeramente superior al que se usaba en tiempos de Bach y algunos instrumentos 
de la época. Versión que tuvo vitalidad, hondura expresiva y noble comunicatividad. 


QUINTETO DE VIENTOS DEL MOZARTEUM ARGENTINO 


Formado por Alfredo lannelli (flauta), Mariano Frogioni (clarinete), Pedro Di 
Gregorio (oboe), Pedro Chiambaretta (fagot) y Domingo Garrefa (trompa), el Quinteto de Vientos 
de la Orquesta Sinfónica Nacional hizo su primera presentación pública en el mes de mayo de 
1964, en el Museo Nacional de Arte Decorativo. Se les unió el pianista Sergio Lorenzi, del 
Quinteto Chigiano, para ofrecer una audición de música de cámara en la iniciación de la 
temporada 1964 del Mozarteum Argentino. Como el conjunto carecía de medios para 
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consagrarse a la que debía ser su actividad regular, el Mozarteum Argentino dio a estos 
eminentes instrumentistas argentinos su apoyo y su nombre. Como Quinteto de la entidad de 
referencia, el conjunto realizó una amplia gira por las Américas que culminó en los Estados 
Unidos, donde tuvo cálida acogida por parte de la crítica. 


SOCIEDAD ARGENTINA DE EDUCACION MUSICAL 


Con la presidencia de Rodolfo Zubrisky, quedó constituida en 1942 la Sociedad 
Argentina de Educación Musical, con los siguientes propósitos: 1) Promover la educación 
musical en todos sus aspectos y manifestaciones. 2) Agrupar a los profesionales de la música 
cualquiera sea su especialización, en función de sus actividades pedagógicas. 3) Concitar en 
todo el país la constitución de sociedades pedagógico-musicales. 4) Mantener relaciones con 
la International Society for Music Education (ISME), con el Instituto Interamericano de 
Educación Musical, con el Consejo Interamericano de Música, División Música de la OEA, 
conel Consejo Internacional de Música de la UNESCO, y conotrasorganizaciones que tengan 
finalidades análogas. 

Rodolfo Zubrisky presidió la entidad ininterrumpidamente hasta el mes de setiembre 
de 1987, cuando asumió el cargo la compositora Alicia Terzián. 


1IMUSICI 


El 12 de junio de 1962, el Mozarteum Argentino presentó en el Teatro Colón al 
famoso conjunto de cámara I Musici, especialista en la música de los siglos XVII y XVIII, y cuya 
discografía se ha difundido porel mundo enteroobteniendo valiosos galardonesintemacionales. 

Formada por once instrumentistas de cuerdas y clavecin, esta agrupación fue creada 
en 1952 en Roma por un grupo de estudiantes de la Academia de Santa Cecilia, porinspiración 
de su profesor Remy Principe. Cuando el conjunto se profesionalizó, adquirió rápido prestigio 
y, en un país como Italia, que puede enorgullecerse de poseer muchos conjuntos de cámara de 
primera agua, 1 Musicise ubicaron a la cabeza de los de su clase. Se le atribuye a Arturo Toscanini 
haber considerado a 1 Musici como “la mejor orquesta de cámara del mundo”. 

I Musici son, en gran parte, responsables de haber hecho saltar de las páginas de la historia a 
los conciertos, convirtiéndolos en música viva, a los grandes creadores del barroco, tan 
populares en la actualidad como los más amados de los románticos. 

Escribíamos nuestras impresiones despuésdel primerconcierto del conjunto peninsular 
y, refiriéndonos a la perfección y la calidad técnica del conjunto y a su calidad musical, 
decíamos: “Todo esto debe darse porsobreentendido. Pero la perfección del Musici tiene también 
otra cara que no es la del virtuosismo instrumental. La música parece correr por las venas de 
esta gente. Hacen música, en efecto, con una pasión, una vitalidad y una capacidad de 
comunicación excepcional. No se puede dejar de pensar, luego de haberles escuchado, en el 
ardor del arte interpretativo meridional, que en este caso existe, pero que no sabe de desbordes. 
Todo el arte de una época revive con autenticidad filológica en el arte de estos admirables 
músicos.” 

El programa del debutfue como sigue: Concierto en Sol Mayor, de Telemann; Concerto Grosso 
op. 4 N* 6, de Corelli; Concerto en Do Mayor, de Paisiello; Concerto en Fa Mayor, de Vivaldi; 
Divertimento par arcos K.136, de Mozart, y Danzas Populares Rumanas, de Bartók. 
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La calidad solística de varios de sus integrantes tuvo amplias ocasiones de ponerse de manifiesto 
en obras que los requerían en esa condición. El atril de violín guía, estuvo a cargo hasta 1967 
del gran violinista de cámara español Félix Ayo, cambiando de mano desde esa fecha en varias 
oportunidades. En efecto, se sucedieron en ese atril Roberto Micchelucci, Salvatore Accardo 
y Pina Carminelli, todos de primer orden. Como es lógico que ocurra en un conjunto que 
cuenta su antigúedad por décadas, se han producido también otros cambios; pero ha quedado 
siempre preservada la calidad del equipo y la pasión con que siempre ha hecho música. 

La última visita de l Musici a Buenos Aires, se produjo en 1984. 


BRUNO MADERNA Y HORST STEIN EN BUENOS AIRES 


Bruno Maderna, que fue una de las personalidades más caracterizadas de la música de 
vanguardia: verdadera “vedette” de los famosos Cursos de Darmstadt que congregaban en cada 
verano alo más granado de la música más actual; era también un excelente director de orquesta, 
una de cuyas principales virtudes era la de que sumaba a un cultivado oficio una inflexible 
seriedad musical. Como poseía un amplio repertorio, sus programas eran eclécticos, porque, en 
efecto, sin traicionar su propia posición estética frente al devenir de la composición, 
contemplaba obras de distintas escuelas, incluso las del romanticismo, detestado por los 
sicofantes de la música de vanguardia. 

Maderna dirigió en el Teatro Colón cuatro conciertos con la Filarmónica de Buenos 
Airesa partir del 3 de agosto, sin perjuicio de actividades académicas que cumplió en el Centro 
Latinoamericano de Altos Estudios Musicales, del Instituto Di Tella. Los programas de sus 
conciertos, hicieron que Monteverdi, Bach, Mozart, Schumann, Debussy y Ravel, se codearan 
con Schónberg, Nono, Davidovsky, Fortner, Earle Brown, Ives y ... Maderna, con un 
apreciable número de estrenos. Los conciertos fueron tan interesantes como informativos. 

Una importante personalidad de la dirección orquestal contemporánea es el maestro 
alemán Horst Stein, quien tuvo un brillante debut en el Teatro Colón, dirigiendo con la 
Orquesta y el Coro Estables del teatro, los “Gurrelieder”, de Arnold Schónberg. 

En una nueva visita, en 1968, Horst Stein dirigió tres conciertos sinfónicos con la 
Orquesta Filarmónica de Buenos Aires, regresando en 1971 para dirigir dos óperas del 
repertorio alemán (véase 1971) y en 1988, al frente de la Orquesta Sinfónica de Bamberg 
(véase 1962), con la cual se desempeña como titular luego de una prolongada actuación en ese 
carácter con la Orquesta de la Suisse Romande, de Ginebra. 


CORO UNIVERSITARIO DE ARQUITECTURA 
(DESPUES CORO BACH) 


Creado en el seno de la Facultad de Arquitectura, el nombre de esa casa de altos 
estudios distinguió a un conjunto coral cuya dirección fue confiada al maestro Antonio Maria 
Russo, quien también fue directordel Coro dela Asociación Wagneriana. El Coro Universitario 
de Arquitectura tuvo una actuación regular durante varios años transformándose en 1972 en 
una nueva agrupación a la que se llamó Coro Bach, uno de cuyos propósitos consistió en hacer, 
cada año, una de las grandes obras de su patrono. Desde entonces y siempre con la dirección 
de Antonio Maria Russo, tuvo presencia permanente en la vida musical de Buenos Aires, 
asociando su nombre a algunas de sus manifestaciones de mayor relieve y a las Órdenes de 
directores de orquesta de primer orden, tales como Karl Richter, con quien actuó en 1974 y 
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1975, en los conciertos de Amigos de la Música. Luego, sus apariciones se hicieron poco 
frecuentes hasta su disolución. 


BALLET DE LA OPERA DE BERLIN 


El Ballet de la Opera de Berlín hizo su presentación en el Teatro Colón el 6 de 
noviembre de 1964. Viajó con su director estable, el ex-bailarín Gerd Reinholm y su coreógrafa 
Tatiana Gsowsky, quien presentó sus ballets Paean, Orfeo, Hamlet, La Verdad y Otello. La 
Compañía se mostró también con coreografías de Petipa, Cranko, Skibine, Tudor y Coralli- 
Tudor (Giselle), y Fokin-Cranko. 

La actuación del Balletde la Opera de Berlín, quedó reflejada en la opinión del crítico 
Eduardo Guibourg en las columnas de “Buenos Aires Musical”: 

“El paso por Buenos Aires del Ballet de la Opera de Berlín ha dejadoa los aficionados 
argentinos el recuerdo de un aceitado mecanismo de relojería capaz de marcar siempre minutos exactos 
y, de vez en cuando, minutos geniales. Por cierto, no es casualidad que estos últimos corresponden, casi 
invariablemente, a los momentos que traducen la minuciosa y pujante inspiración de Tatiana Gsovsky, 
gran coreógrafa que nació y aprendió en Rusia y dió frutos en Alemania...” 


En esta misma temporada, el Ballet Estable del Colón, que había repuesto un trabajo 
de Gsovsky, “Juan de Zarissa”, incorporó a su repertorio el ballet El Combate, del coreógrafo 
William Dollar, sobre música de Raffaello de Banfield. 

En su última visita a Buenos Aires, Serge Lifar, repone con el Ballet Estable del Teatro, sus 
trabajos Fedra, Suite-en-blanc, Romeo y Julieta y Passion. 


1965 


NEW YORK PRO-MUSICA y el STUDIO DER FRUHEN MUSIK 


No son pocos los conjuntos dedicados a investigar y revivir a la música antigua que 
existen en el mundo. Sin duda, el New York Pro-Musica y el Studio der Friihen Musik, nacidos, 
uno en América y el otro en Europa, pertenecen al primer nivel y pueden ser incluso 
considerados los más perfectos de su género. No es frecuente que dos conjuntos de este tipo 
coincidan en una temporada musical. Buenos Aires pudo disfrutar deesa coincidencia en 1965, 
cuando, apenas a dos semanas de distancia, hicieron sus respectivas presentaciones. 

El New York Pro-Musica, fundado en 1954, debutó en el Teatro Colón el 19 de julio, 
iniciando así una serie de tres conciertos. Dirigido por Noah Greenberg, estaba compuesto por 
diez intérpretes instrumentales y vocales, de notable nivel profesional. En sus programas pudo 
escucharse música del renacimiento español y de la América Colonial, música florentina 
medieval y renacentista. La musicalidad de este grupo de artistas, que más que conocedores del 
estilo, o mejor dicho, de los estilos, deben ser considerados verdaderos eruditos; la calidad 
expresiva y la impagable belleza sonora, son sólo algunas de las cualidades del New York Pro- 
Musica, cuyos conciertos fueron una fuente de constante placer estético. Lo mismo ocurrió en 
1969 cuando el grupo retornó a Buenos Aires, ahora con la dirección de John Reeves White 
y con algunos cambios en su formación. Una fugaz aparición volvió a hacer este magnífico 
conjunto en 1972, en el Museo de Arte Decorativo, con George Houla, su nuevo director. 
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El Studio der Friúhen Musik debutó en la Asociación Amigos de la Música, el 6 de 
agosto. Fue fundado en 1960 en la ciudad de Munich. Parecía mentira que en el breve lapso 
de cinco años hubiera alcanzado semejante grado de perfección técnica y expresiva. 

Studio der Frihen Musik es un cuarteto instrumental y vocal formado por dos 
instrumentistas y dos cantantes. Sus integrantes son: Thomas Binkley y Sterling Jones, 
fundadores del conjunto y ambos especialistas en la ejecución de instrumentos en desuso: 
Binkley, en instrumentos punteados, y Sterling, en viola, lira, rabel y dulzainas; Andrea von 
Ramm, cantante (mezzo soprano), que es también ejecutante de cromorno u Orlo y dulzaina, 
instrumentos muy similares a los que con frecuencia se confunde, y por último, Willard Cobb, 
tenor que puede desempeñarse también como contratenor. Son cuatro músicos que desconocen 
las dificultades de ejecución y de definición estilística en un espectro que cubre cuatro siglos 
de música que ellos mismos han reconstruído. 

Son extraordinarios intérpretes y singulares creadores también. El papel pautado sólo 
contiene los signos a través de los cuales puede leerse la melodía, de modo que todo el 
acompañamiento es improvisado por losejecutantes. El repertorio del Studio der Frúhen Musik 
abarca la música profana medieval y del alto renacimiento, el arte monódico de trovadores y 
troveros, romances de los siglos XIV y XVI, canciones amatorias y guerreras en lengua 
provenzal, la música instrumental en la Corte de Isabel 1, el siglo de oro español y la música 
española del siglo XII. Este vasto panorama musical que el Studio der Frúhen Musik desplegó 
y revivió en forma deslumbrante en sus distintas presentaciones en Buenos Aires (regresaron 
en 1968 y 1971) para Amigosde la Música, siempre en el Teatro Coliseo (excepto un concierto 
benéfico que se efectuó en la Iglesia de Nuestra Señora Madre de los Inmigrantes), fue 
disfrutado por un público que tanto por su elevado número como por su ostensible entusiasmo, 
que también había acompañado al New York Pro-Musica, demostró estar maduro para este tipo 
de experiencias, no frecuentes en nuestro medio. 


ACADEMIA INTERAMERICANA DE MUSICA 


De 1965 data la creación en Buenos Airesde la Academia Interamericana de Música, 
filial de la Academia Internacional de Música de Cámara, con sede en la ciudad de Roma. 
Centro motor de esta iniciativa fue el violinista argentino Alberto Lysy cuyo nombre se vería 
en el futuro vinculado con otras realizaciones que, como la que nos ocupa, tendrán como 
propósito el perfeccionamiento de los jóvenes músicos en la ejecución e interpretación de la 
música de cámara y de las cuales será modelo la Camerata Lysy Gstaad, establecida en Suiza. 

El 29 de setiembre del mismo año, la Asociación Amigos de la Música clausuró su 19a. 
temporada con la presentación de esta Academia representada por un valioso grupo de jóvenes 
instrumentistas, junto a los cuales se ubicó oportunamente el propio Lysy, y quienes se 
probaron en obras de Haydn, Juan Ch. Bach, Bartók y Vivaldi. En esta ocasión se presentó 
también la Orquesta de Cámara de la Academia, dirigida porel compositor guatemalteco Jorge 
Sarmientos. : 

Desafortunadamente, esta iniciativa llamada a tener enorme trascendencia en el 
medio local, tuvo, al igual que otras tantas igualmente felices nacidas aquí, muy corta vida. 


ESTRENO ARGENTINO DE “LULU” 
El 29 de octubre de 1965 marca otra fecha importante en la lenta pero sostenida 


403 


evolución de los criterios por varias décadas imperantes entre nosotros en la elección de los 
repertorios líricos y de conciertos. La renovación de esos repertorios, en principio resistida por 
la mayor parte del público, contribuyó a la evolución del gusto de los oyentes más receptivos 
alosque poco a poco fueron sumándose franjas másanchas de las audiencias, por lo que nuestro 
movimiento musical comenzó a tener, a favor de una mayor información, más amplitud y más 
consistencia. Esto fue especialmente notable en el período de trece años comprendido entre 
el estreno de “Wozzeck” de Alban Berg (1952) y el de “Lulú”, del mismo autor (1965). En 
cambio, entre una y otra obra median, técnica y estéticamente, mayores distancias. Al rigor 
serial, a la profundización de la idiomática expresionista, se suman en el mundo fascinante de 
“Lulú” otros elementos que la alejan de “Wozzeck”, por ejemplo, la materia escénica y teatral, 
mucho más elaborada que en su predecesora. Para el público de 1965, la comprensión de esta 
Ópera, con una vocalidad áspera y, en general, un lenguaje musical no fácilmente accesible, 
reclamaba todavía un esfuerzo. Sin embargo, no creemos que nadie haya permanecido 
indiferente ante el impacto teatral de la obra berguiana. 

Como es sabido, la prematura muerte del autor, dejó incompleta esta Ópera, cuyo 
tercer acto estaba apenas esbozado. En cambio, estaba orquestada la escena final. La versión 
del Teatro Colón se realizó, pues, con el material ya orquestado por Berg para el último acto. 
Años después, entre los muchos compositores que solicitaban de la viuda de Alban Berg el 
privilegio de concluir la ópera, salió triunfante el músico austríaco Friedrich Cerha. “Lulú”, 
ahora con el último acto terminado, inició su carrera en la Opera de París el 24 de febrero de 
1979. 

El Teatro Colón tuvo para su versión excelentes intérpretes encabezados por la 
soprano Evelyn Lear. Fue Ferdinand Leitnerel director musical que llevó la obra de Berga buen 
puerto. 


CALIFICADOS HUESPEDES 


También esta temporada congregó a un apreciable número de distinguidos cantantes 
huéspedes que actuaban por primera vez en el Teatro Colón. Sólo uno de ellos no estuvo a la 
altura de su prestigio: el tenor Giuseppe Di Stefano, que llegó a Buenos Airesen plena declinación 
de sus medios vocales. 

Diez años menor que Victoria de los Angeles y como ésta natural de Barcelona, la 
soprano Montserrat Caballé hizo también honor a la tradición vocal de Cataluña, patria de 
incontables grandes cantantes. Esclarecida intérprete de Bellini y Donizetti, no se ha detenido 
allí pues con un criterio no siempre acertado ha abordado todos los estilos. Cantante suprema, 
de una excepcional perfección técnica, una sutileza vocal y un caudal emocional notables, 
Caballé debutó en el Colón cantando el personaje de Liú en “Turandot”. Un año más tarde se 
la escuchó también como protagonista de “Manon Lescaut”. En 1986, reapareció en la misma 
sala con una serie de tres recitales, con la colaboración del pianista Miguel Zanetti, actuando 
asimismo en otras salas. 

Las sopranos Ingrid Bjóner (Emperatriz en “La mujer sin sombra”) y Evelyn Lear 
(“Lulú”), fueron también relevantes debutantes en esta temporada. Bjóner actuaría en el 
Colón en otras cuatro temporadas; Lear, en sólo una más (1978). 

La lista de debutantes más importantes del año, se cierra con el barítono francés 
Gabriel Bacquier, cantante y actor de primera calidad y agudo estilista. Debutó como Germont 
en “La Traviata” y volvió al Colón en cuatro temporadas, hasta 1973. 
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EL CUARTETO DE PRAGA 


El Cuarteto de Praga, que se presentó en el Teatro Colón el 3 de julio, vino a sumarse 
a la extensa lista de conjuntos de cámara de primer orden que han actuado en Buenos Aires. 
Integrado por Bretislav Novotni y Karel Pribyl, violines; Jaroslav Karlowsky, viola, y Zdenek 
Konicek, violoncelo, formuló para su primer concierto el siguiente programa: Cuarteto en Mi 
Bemol K. 428 de Mozart; Cuarteto en Mi Bemol Mayor op. 74 (Harffen Quartett), de 
Beethoven y Cuarteto en Fa Mayor op. 96 de Dvorak. 

“El Cuarteto de Praga” —dijo Eduardo García Belsunce en “Buenos Aires Musi- 
cal”— es un modelo de ese raro y feliz equilibrio entre virtuosismo y expresividad. Su nivel técnico es 
excelente desde cualquier ángulo que se lo considere. Las diferencias naturales que existen por fuerza 
entre cuatro músicos, han sido limadas en provecho de la homogeneidad, con lo que han logrado una de 
las más preciosas virtudes de un conjunto de cámara”. Y más adelante acota el mismo crítico: “En cuanto 
a la calidad de la expresión musical y de la fidelidad estilística, hay que subrayar que la labor del Cuarteto 
de Praga fue de primera categoría”. 


En el Teatro Colón y en otras sedes actuó este conjunto en la temporada de su debut 
en Buenos Aires, cuyo público pudo escucharlo nuevamente en 1970. En esta oportunidad, el 
conjunto polaco se presentó con dos cambios, viola y violoncelo, ahora a cargo de Lubomir 
Maly y Jan Sirc, respectivamente. 


ESTRENOS Y PRIMERAS AUDICIONES 
Obras de autores argentinos 


Estos son los estrenos del año 1965: El llanto de las sierras, de Juan José Castro; Obertura Festiva 
op. 98, de Jacobo Ficher; Concierto N? 2 para piano y orquesta “La máscara y el rostro”, de Roberto 
García Morillo; Concierto para violín y orquesta y Cantata Bomarzo, de Alberto Ginastera; 
Concierto para dos pianos y orquesta, de Armando Krieger; Sinfonietta, de Augusto Rattenbach; 
Movimientos contrastantes, de Alicia Terzián; Variaciones Enigmáticas, de Juan Carlos Zorzi; 
Música Fúnebre para orquesta y Concierto para orquesta, de Witold Lutoslawski; Angor Dei, de 
Luis Gianneo; Suite de “La Muerte de Danton”, de Gottfried von Einem; Threno por las víctimas 
de Hiroshima, de Krysztof Penderecki; Stabat Mater, de Karol Szymanowski; Sinfonía Sacra, de 
Andrei Panufnik; Tableaux en miroir, de Miloslav Kabalek; Variaciones para orquesta (transcr. 
del Quaderno Musicale), de Dallapiccola; Rondó-Rapsodia, de John Vincent; Variaciones 
Elementales, de Edino Krieger. 


THE PAUL TAYLOR DANCE COMPANY 


El Ballet de Paul Taylor, pasó fugazmente por la Sala Martín Coronado del Teatro 
General San Martín el 7 de junio, ofreciendo dos funciones el mismo día. 

Paul Taylor, bailarín y coreógrafo, es una de las personalidades prominentes de la 
danza moderna en los Estados Unidos, que reconoce su origen en Martha Graham. “Taylor, se 
ha escrito, rechaza las etiquetas, la terminología en boga en el mundo de la danza, como el 
término abstracto. Para él, la danza moderna representa un enriquecimiento delas posibilidades 
de la danza. Significa dar rienda suelta a la imaginación en materia de inventiva”. 

Ex-integrante de la compañía de Martha Graham, formó su balleten 1958 realizando 
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con el mismo, a partir de 1960 (Festival de Spoleto) numerosas giras fuera de los Estados 
Unidos, país al que representó en el II Festival Internacional de la Danza de París, donde obtuvo 
la Estrella de Oro por sus creaciones coreográficas. 

El programa de su debut, fue el siguiente: Aureole (Hándel), Post Meridian (Evelyn 
Lohoefer), Three Epitaphs (del folklore norteamericano) y Piece Period (músicas de Vivaldi, 
Haydn, Scarlatti, Karen Brooke y Beethoven). En el segundo programa, dió a conocer 
Scudodrama (C. Jackson) y Duet (Haydn), y repitió Aureole y Piece Period. Paul Taylor se presentó 
como bailarín y coreógrafo. 

La Compañía de Ballet de Paul Taylor, volvió en 1969 a Buenos Aires para una 

actuación algo menos avara que la anterior, porque ahora ofreció en el Teatro Opera tres 
funciones con dos programas, presentando con su excelente compañía sus ballets Orbs (1966) 
—-£n torno del cual se han originado tantas polémicas—, Party Mix (1964) y Public Domain 
(1968). 
“Agudo ingenio satírico”, como se ha dicho de él, es una figura tan relevante como discutida 
de la danza contemporánea, y su Ballet ocupa en ese ámbito un destacado lugar. Refiriéndose 
a su última actuación en Buenos Aires, expresó un crítico: “La actividad del Ballet de Paul 
Taylor, queda como una lección magistral para los que se avengan a asimilarla”. 


IRIS SCACCHERI 


Ex-primera bailarina del Conjunto de Danza Moderna creado y dirigido por Dore 
Hoyeren la ciudad de La Plata (ver 1961), Iris Scaccheri, luego de actuar en Europa (en Alemania 
fue contratada por la Opera de Francfort para el estreno mundial de una nueva versión de 
“Fausto”), donde acreditó cualidades sobresalientes tanto para la danza como para la creación, 
se presentó en el Teatro Colón el 10 de junio de 1965 en un recital personal con coreografías 
propias: Canto ala la razanegra (HansRieger), Poema de amor (Gluck), Juegos (Fina de Calderón), 
Hombre englosado (Fina de Calderón), Asturia (Albéniz), Impresión (Fina de Calderón). 

En una nueva presentación, en 1967, esta artista, inteligente y sensitiva, protagonizó 
en un recital personal que se efectuó en el Colón, su propia versión de Carmina Burana, de Carl 
Orff. 

En 1987, en la sala del Instituto Goethe de Buenos Aires, Scaccheri repuso varias 
coreografías de su maestra Dore Hoyer, como homenaje a la misma con motivo de cumplirse 
veinteaños desu muerte. El mismo año, enel Teatro General San Martín y con la colaboración 
de la bailarina alemana Susanne Linke, quien también fue discípula en su país de Dore Hoyer, 
presentó nuevamente coreografías de Hoyer y otras propias, entre ellas Dolor, creada en memoria 
de la artista desaparecida. Este espectáculo fue presentado también en la ciudad de Berlín. 


1966 


LA ORQUESTA DE FILADELFIA 


“Este precioso organismo, obra de orfebres y relojeros de precisión a la vez, es una 
maravillosa máquina de hacer música, pero una máquina con alma, que respira musicalidad”, 
escribimosen 1966 con motivo de la presentaciónen Buenos Airesde la Orquesta de Filadelfia, 
que ofreció tres conciertos en el Teatro Colón, a partir del 26 de mayo. Dos de esos conciertos 
fueron dirigidos por el titular del organismo, el eminente maestro Eugene Ormandy, verdadero 
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artífice y conservador de la admirable orquesta (Véase 1946), y uno, por el director invitado, 
Stanislav Skrowaczewski, quien había actuado por primera vez en Buenos Aires en 1959 
(Véase). Los programas no fueron especialmente interesantes y participaron de la condición 
de los programas “de gira”, especialmente el confiado al director polaco. 

En uno de sus conciertos, Ormandy dirigió el estreno argentino de una bella obra de 
Alberto Ginastera: Concerto per Corde, obra que, dedicada a Inocente Palacios, fundador delos 
Festivales Interamericanos de Música de Caracas, fuera estrenada por los mismos intérpretes. 

Entre el 27 y el 30 de mayo de 1988, volvió a actuar en Buenos Aires esta magnífica 
orquesta, ahora con la dirección de Riccardo Muti, quien hacía su presentación en esta ciudad 
a la que llegaba precedido por justo prestigio. La Orquesta de Filadelfia dió en esta nueva visita 
cuatro conciertos, con tres programas, en los que fueron incluídas obras que no forman parte 
del repertorio corriente, comola Sinfonía N? 3 de Aaron Copland, la Música Concertante para 
orquesta de cuerdas y metales op. 50, de Paul Hindemith, y la Sinfonía N? 3 en do menor op. 
43 de Alexander Scriabin, esta última en primera audición para la Argentina. También 
figuraron en los programas, dos Sinfonías de Beethoven y una, de Brahms. Lamentablemente, 
no pudo disfrutarse en esta ocasión del bello sonido de esta orquesta, a causa de las deficiencias 
acústicas harto notables que presentaba el recinto, debido a las obras que por entonces se 
realizaban en el escenario. Con todo, fue un placer volvera apreciarel perfecto funcionamiento 
de la orquesta, y la solidez musical de su director. 


LA ORQUESTA DE LA N. H. K. DE TOKIO 


Dos conciertos ofreció esta orquesta en el Teatro Colón los días 16 y 17 de mayo, 
dirigidos, respectivamente, por Yuzo Toyama e Hiroyuki lwaki. Los programas fueron de rutina, 
incluyendo cada uno de ellos obras de autor japonés, en primera audición para la Argentina; 
Bugakú, de Toshiro Maiuzumi, y Rapsodia y Divertimento, del director Yuzo Toyama, que 
fueron dirigidas por su colega Iwaki. 

La Orquesta de la N. H. K. —ex Orquesta Nipona—, está considerada como la mejor 
del Japón, país que cuenta con numerosos conjuntos sinfónicos de óptima calidad. La que visitó 
Buenos Aires en 1966, es una excelente orquesta que está emparentada por la calidad de su 
sonoridad, brillante e incisiva, con las orquestas norteamericanas. Tiene una cuerda que se 
destaca por la tersura de su sonido y por su ajuste sobre el resto del conjunto, que exhibe un alto 
grado de flexibilidad y disciplina. En suma, un excelente conjunto sinfónico. 


MAURICE ANDRE 


Trompeta solista de la Orquesta de Conciertos Lamoureux, de la Orquesta Filarmónica 
de la Radio-Televisión Francesa y de la Orquesta de la Opéra-Comique, de París, Maurice 
André, luego de triunfar en variosconcursosinternacionales, emprendió la carrera concertística 
en Europa y más tarde en los Estados Unidos, siendo reconocido como uno de los mayores 
virtuosos de aquel instrumento en la actualidad. 

Convocado por la Asociación Amigos de la Música para intervenir en su 111 Festival 
Bach y en el Festival Hándel, Maurice André fue solista enel Oratorio de Navidad, del primero, 
y enla Música Acuática y en la Música para los Reales Fuegos de Artificio, de Hándel, siempre 
con la dirección de Karl Richter. 

Lasintervencionesdel notable trompetista francésfueron por todo concepto brillantes, 
a tenor de sus antecedentes artísticos. Maurice André regresó a Buenos Aires. 
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EL CORO DE LA ALIANZA FRANCESA 


Julio Fainguersch fundó en el mes de abril de 1966 el Coro de la Alianza Francesa de 
Buenos Aires, del cual es director, con el propósito de difundir la música francesa y la argentina. 
En cumplimiento de dicho objetivo se ha presentado en las salas más importantes del país, 
incluído el Teatro Colón, ofreciendo en primera audición numerosas obras de compositores 
franceses como Jannequin, Josquin, Claude Le Jeune, Lassus, De Lalande, Lully, Campra, 
Rameau, Caplet, Fauré y Satie, entre otros, y de los argentinos Pampeyo Camps, Guillermo 
Grátzer, Osías Wilensky, Roberto Grau, etc. 

Desde 1976, ofrece regularmente obras del clasicismo francés, dando a conocer, entre 
otras, el De Profundis de De Lalande; el Te Deum, de Lully; el Requiem de Campra, y la Misa 
de Navidad y la Misa de Muertos, de Charpentier. 

El Coro de la Alianza Francesa tiene el privilegio de haber dado a conocer en Buenos 
Aires la obra religiosa completa de Gabriel Fauré, iniciativa que hasta el presente no ha sido 
tomada en Francia. 

Agreguemos que este conjunto coral obtuvo el primer premio en el Festival 
Internacional de Villancicos, y una Mención en el Primer Concurso Latinoamericano de 
Coros, realizado en Tucumán. 


RALPH VOTAPEK 


Ralph Votapek se presentó en Buenos Aires, con un recital en la Asociación Wagneriana, el 
8 de junio de 1966, desarrollando el siguiente programa: Sonata en Si Bemol Mayor K.570, de 
Mozart; Fantasía op.17, de Schumann; Sonata, de Bartók; Estampas, de Debussy; Toccata, de 
Poulenc, y Toccata de Ravel. El día 11 del mismo mes, actuó por primera vez en el Teatro 
Colón. Estefue el programa: Sonata N* 50 en Do Mayor, de Haydn; Sonata N* 26 en Mi Bemol 
Mayor “Los Adioses”, de Beethoven; Balada N* 2 op.38 y Scherzo N? 3 de Chopin; Ricercare 
y Toccata, de Gian-Carlo Menotti, y Gaspard de la Nuit, de Ravel. 

“Este pianista norteamericano de 27 años, con apariencia de mozalbete y madurez 
conceptual e interpretativa de un artista de 40 —comentó el crítico Ricardo Turró— nos ha dado una 
de las más notables y gratassorpresas. Hablar de revelación no queremos, porque es palabra desacreditada. 
Pero todo lo que hizo en su recital fue revelador de una naturaleza intensamente musical, profundamente 
expresiva. No es Votapek, por fortuna, uno de esos pianistas en serie que de tanto en tanto nos llegan de 
los Estados Unidos y Europa para lucir su brillante mecanismo, celeridad de computadora y casi nada más. 
Su actitud ante la música noes jamás atlética oexhibicionista, aunque posee una técnica tan sólida como 
el que más...” 


A partir de la temporada de su debut en Buenos Aires; vencedor de consagratorios 
concursos internacionales, Ralph Votapek fue un esperado y justamente aplaudido animador 
de las temporadas musicales porteñas, entre las que mediaron pausas no mayores de dos años, 
y en las que desarrolló intensa actividad tanto en recitales como en conciertos con orquesta 
(llegó a ofrecer hasta dieciocho conciertos en una sola temporada), no descendiendo nunca, 
en nuestra experiencia, del nivel de excelencia en que se ubicó desde su primera presentación. 
Todo lo contrario, su naturaleza como intérprete se fue desarrollando así como su capacidad 
de comunicación con el oyente, en tanto su sólida técnica servía con patente eficacia a susfines 
musicales. 

En 1974, otro crítico, Claudio von Foerster, escribía en “Buenos Aires Musical”: 
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"Pude experimentar regocijo artístico en su concierto, a pesar de haber afrontado 
Votapek el riesgo de interpretar en la misma noche obras tan disímiles como el Concierto op. 15 de 
Brahms y el Concierto en Fa de Gershwin. Riesgo, por otra parte, del que salió incólume, exhibiendo una 
continuidad musical calificada como para deleitar al másexigente. Votapek ha de conocer perfectamente 
la que es su principal limitación: su sonido, que no es imponente. Sabedor de esta característica de su 
técnica es que todo lo balancea con la más perfecta naturalidad sin forzar, jamás, el rango del volumen. 
Pero la validez de su talento, la adquiere a la hora de mostrar sus calificaciones como músico. Ni la más 
intrincada figura rítmica, ni la colección máscompleta de detalles hacen que Votapek deje de frasear con 
calidez y seriedad.” 


En otro concierto sinfónico de la misma temporada, Votapek actuó como solista del 
Concierto N? 4 de Beethoven y del op.54 de Schumann. 

En 1986, en su octava actuación en Buenos Aires y a veinte años de su debut en la 
Asociación Wagneriana, regresó Votapek para inaugurar la 74a. temporada de la decana de 
nuestras asociaciones musicales. La Suite Francesa en Mi Mayor, de Bach; la Octava Sonata 
op-84 de Prokoffiev, en una excepcional versión; Andante Spianato y Gran Polonesa Brillante 
op.22, de Chopin; dos números de Miroirs y La Valse, de Ravel, fue el programa a través del 
cual Votapek reafirmó categóricamente cuanto de él se sabía: su granítica técnica, y la seriedad 
y riqueza de su talento musical. 

También se le escuchó en recitales de piano a cuatro manos, con su esposa, Valentina, una muy 
buena ejecutante. 
Las últimas actuaciones de este artista en Buenos Aires, datan de 1992. 


LA OBRA PIANISTICA DE DEBUSSY 
POR JORGE ZULUETA 


En cuatro sesiones que se efectuaron en el Teatro General San Martín, a partir del 13 
de setiembre el destacado pianista argentino Jorge Zulueta ejecutó la obra completa para piano 
de Debussy. Cabe destacar que pocos días después, el mismo intérprete reunió en una sesión 
la obra integral para piano de Arnold Schónberg, siendo el segundo pianista que abordaba esa 
difícil tarea en Buenos Aires (véase 1954). 

Ganador del Premio Kranischstainer en el Concurso Internacional de Música 
Moderna de Darmstadt (Alemania), en 1956, Jorge Zulueta es un eminente intérprete de la 
música nueva. Ha estrenado en Buenos Aires numerosas obras contemporáneas tales como el 
Concierto op.36 de Hindemith y el op.42 de Schónberg. En el Festival de Washington, realizó 
el estreno mundial de la Música para piano y orquesta del compositor argentino Juan Carlos 
Paz. 


DEBUTAN CANTANTES DE RELIEVE 


A veinte años de iniciada su brillante carrera y a sólo cuatro de haber recibido de la 
ópera de Viena el título de Kammersángerin; experta en el estilo mozartiano, Teresa Stich Randall 
debutó en el Colón como Doña Ana. También en “Don Juan” y en el rol de Don Octavio, 
debutó el tenor Renzo Cassellato, quien quedó vinculado al Teatro Colón porocho temporadas. 

A Elena Sullotis a quien, en mérito a sus formidables medios naturales no es posible 
dejarde mencionar, le faltaron una técnica adecuada y una mayor prudencia enla administración 
de su patrimonio vocal y de su vitalidad, para ser una de las grandes sopranos dramáticas de su 
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tiempo. Su debut en el Teatro Colón fue con “La Gioconda”. Volvió a cantar en la misma sala 
en 1970. 

Gerhard Unger, notable tenor lírico, especialista en roles de carácter del repertorio 
alemán, tales como Pedrillo, Mime, Jaquino, Monostatos y otros, y la soprano dramática 
Heather Harper, magnífica artista que a partir de 1969, iniciaría en el Colón una serie de cinco 
temporadas líricas (había debutado en 1966 comosolista en el Requiem de Guerra, de Britten). 
Su rol de debut, en el Teatro Colón, fue el de Vitelia en “La Clemenza di Tito”. 


ESTRENO DE “EL ANGEL DE FUEGO” 


El Angel de Fuego fue la segunda ópera de Prokoffiev presentada por el Teatro Colón. La primera 
había sido El amor por las tres naranjas (véase 1959). 

Estrenada en 1954, en la versión escénica, El Angel de Fuego comenzó en La Fenice de Venecia, 
en 1955, lenta pero positivamente, a ocupar un lugar en la cartelera de los principales teatros 
líricos del mundo, no tardando en ser considerado no solamente como el trabajo más 
importante que Prokoffiev escribiera para la escena lírica, sino una de las óperas modernas más 
valiosas. 

El 12 de junio de 1966, El Angel de Fuego subió a escena por primera vez en el Teatro Colón. 
La cantaron, en italiano, entre otros, Marie Collier, Renato Cesari, Paolo Washington, Nino 
Falzetti, Ralph Telasko, Eugenio Valori e Isabel Casey, bajo la dirección de Bruno Bartoletti. 
Director del Coro: Tullio Boni. Regisseur: Virginio Puecher. Escenografía de Luciano Damiani. 
Aún había de ser conocida en Buenos Aires otra ópera de Prokoffiev: Guerra y Paz (ver 1973). 


OBRAS DE CONCIERTO - ESTRENOS 


Se escucharon por primera vez, en 1966: Magnificat op.20 y Cantata de la Paz op.27, 
de Roberto Caamaño; el Requiem de Guerra, de Benjamin Britten; Sinfonía de Buenos Aires, de 
José Maria Castro; Rapsodia para violoncelo y orquesta, de Washington Castro; Cadencias para 
violín y orquesta de cámara, de Gerardo Gandini (encargo de Amigos de la Música); Tercera 
Sinfonía, de Garcia Morillo; Concerto per Corde, de Ginastera; El Sueño de Geroncio, de Elgar; 
Concierto para violín y orquesta op.46, de Jacobo Ficher; Secuencias, de Cristóbal Halffter; 
Variaciones fugitivas sobre un tema de Prokoffiev, de Carlos Pemberton; Passacaglia, de Juan Carlos 
Paz; Concierto para orquesta y Toccata, de Walter Piston; Passacaglia, de Augusto Rattenbach, 
Sinfonía N? 1, de William Boyce; Kammermusik op.54 y Sinfonía N? 4 “Serena”, de Paul 
Hindemith; Tripartita, de Rodolfo Halffter; Antífona, de Luis Gianneo. 


ENSAMBLE MUSICAL DE BUENOS AIRES 


El 19 de octubre de 1966 un grupo de integrantes de la Orquesta Sinfónica Nacional, 
la Filarmónica de Buenos Aires y la Orquesta Estable del Teatro Colón resolvieron constituir 
el Ensamble Musical de Buenos Aires, una orquesta de cámara “no reunida —decía la declaración 
de propósitos— por el compromiso circunstancial sino en el deseo de hacer música en el más 
alto nivel profesional”. 

Este nuevo organismo se presentó en el Teatro Colón en noviembre del mismo año 
con un programa así formado: Concerto Grosso N* 1 op.3 de Hándel; Idilio de Sigfrido, de 
Wagner; Obertura para una Comedia Infantil, de Gianneo, y Sinfonía N?2 39K. 319 de Mozart. 
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El Ensamble Musical de Buenos Aires nolimitó su actuación a esta ciudad, sino que emprendió 
vastas giras internacionales en los que fueron incluídos los principales centros musicales de los 
Estados Unidos. Su existencia se limitó a pocos años. 


PRIMER FESTIVAL INTERNACIONAL DE MUSICA DE CAMARA 


El 25 de setiembre, la Asociación Amigos de la Música dejó inaugurado en el Teatro 
Colón el Primer Festival Internacional de Música de Cámara de Buenos Aires, organizado por la 
mencionada entidad en colaboración con la Accademia Internazionale di Musica da Camera, 
de Roma. El Festival, consistió en una serie de tres conciertos en los que se ejecutaron Sonatas, 
Duos, Trios, Cuartetos y Quintetos de autores clásicos, románticos y contemporáneos. Los dos 
primeros conciertos se efectuaron en el Teatro Colón y el último, en el Teatro Coliseo. El 
programa inaugural reunió las siguientes obras: Cuarteto op.16 para violín, viola, violoncelo 
y piano, de Beethoven; Trio N*2 en Do Mayorop.87 de Brahms, y Duo para violín y violoncelo 
op.7 de Kodaly. 
El Festival contó con la participación de los siguientes instrumentistas —todos de distintos 
procedencias— Hepzibah Menuhin (piano), Alberto Lysy (violín), Ernst Wallfisch (viola), 
Maurice Gendron (violoncelo), quienes actuaron en ocasionescomo Cuarteto de la Academia 
de Roma y, porlo general, en distintas formaciones. Paralelamente con el Festival, se realizaron 
seminarios y cursos de perfeccionamiento para jóvenes instrumentistas argentinos y de países 
de América y Europa. Finalizados los cursos, se formó con los becarios una orquesta de cámara 
cuya dirección estuvo a cargo de Alberto Lysy. Este conjunto dió algunos conciertos en el 
interior del país. 


CONJUNTO PRO-MUSICA, DE ROSARIO 


Cristián Hernández Larguía, el experto director del Coro Estable de Rosario, fundó en 
1962 el Conjunto Pro-Música, de la misma ciudad, integrado por quince coristas, la mitad de 
los cuales son, a la vez, ejecutantes de instrumentos antiguos, y un músico que se desempeña, 
exclusivamente, como instrumentista. Los instrumentos utilizados por Pro-Música, son muy 
variados, pues se cuentan entre ellos las flautas dulces, los cromornos, viola de gamba, 
tamboriles, sonajeros y otros instrumentos de percusión, etc. Dirigido por su fundador, Pro- 
Música de Rosario obtuvo en el mes de setiembre de 1967 el primer premio en el XV Concurso 
Polifónico Internacional de Arezzo (Italia), acontecimiento que sin duda ha sido la fecha más 
importante de la existencia del joven y excelente conjunto vocacional rosarino, cuyo director, 
un músico de primer orden y un excelente conocedor de la música antigua, ha logrado hacer 
de él un grupo de rara calidad que transita por un repertorio en el que se codean las Cantigas 
de Alfonso el Sabio, el Ars Nova florentina, los madrigales monteverdeanos, las canciones 
corales y solísticas de Orazio Vecchi, los motetes de Schitz, las mascaradas florentinas y otras 
obras de Oswald Wolkenstein, John Dunstable, Tielman Susato, Machaut, Ockeghem, Dufay, 
Lasso, etc., sin olvidar a los contemporáneos. 

Pro-Música de Rosario debutó en Buenos Airesen setiembre de 1966 como participante 
del Primer Ciclo Coral organizado por el Fondo Nacional de las Artes. “Con estas cualidades 
—+finalizaba su comentario el crítico Carlos Osvaldo Garde—, soporta con toda holgura la 
comparación con otros conjuntos similares que conocemos, de la talla del "New York Pro 
Musica" o del "Studio der Fruhen Musik". 
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BALLET 1966 EN EL TEATRO COLON 


Varias compañías de ballet extranjeras se presentaron en el Teatro Colón en 1966 
para animar, juntamente con el Ballet Estable de la casa, la temporada coreográfica. 

Rompieron el fuego las Etoiles del Ballet de la Opera de París que presentaron en dos 
funciones una serie de “divertissements” del repertorio. Entre las principales figuras de esta 
embajada del ballet parisino, se contaban Claude Bessy, Claire Motte, Martine Parmain, Peter 
van Dyk, Cyrille Atanassoff, Juan Giuliano y Lucien Duthoit. 

Mayor interés, por todo concepto, revistió la actuación del Ballet Real de los Pafses 
Bajos, que ofreció trece funcionesen las cuales presentó cuatro trabajosde Balanchine: Los Cuatro 
Temperamentos, Sinfonía (El palacio de cristal), Serenata y Concerto Barroco. Amplio repertorio 
trajo este excelente conjunto formado en 1954 sobre la base del “Ballet-Recital”, grupo de 
danza creado por la coreógrafa Sonia Gaskell, luego designada directora del Ballet Nacional 
visitante. “Inolvidable lección acerca de cómo debe ser abordado Balanchine”, dijo el crítico 
Eduardo Guibourg. El Ballet de Holanda presentó también, entre otras obras, un trabajo de 
Brian MacDonald titulado Aimez-vous Bach?, sobre fragmentos de músicas de Bach; Monumento 
para un muchacho muerto, coreografía de Rudi van Dantzing; Jungla, con música del holandés 
Henk Badings, también con coreografía de Dantzing y Shirah, de Alan Novhanes-Pearl Lang. 

Las Estrellas de la Opera de Berlín, presentaron en una única función cinco trabajos de 
Gsovsky: Elegía, La dama de las camelias, Raymonda, Tristán e Isolda y Crimen y Castigo. Por su 
parte, el coreógrafo William Dollar montó con el Ballet del Colón sus ballets Divertimento, 
Costancia y Sebastian, alos que sumó la reposición de El Combate, que estrenara en 1964 (véase). 

En esta misma temporada, el joven coreógrafo Oscar Aráiz presentó tres importantes 
trabajos con el Cuerpo de Baile del Colón: Estancia, La Consagración de la Primavera y Halo. 
En el estreno argentino de la versión escénica de Le Martyre de Saint Sébastian, de Debussy, la 
bailarina Ludmila Tcherina, asumió el rol protagónico, que había representado por primera vez 
en la Opera de París en 1957, según la coreografía ideada por Milenko Banovitch. 


ANTONIO GADES 


En el Teatro Avenida hizo su debut en la temporada de 1966 el bailarín y coreógrafo 
español Antonio Gades con su conjunto de canto y baile español, el cual —preciso es 
aclararlo— no guarda relación alguna con la Compañía que el célebre artista formará en 1981, 
un año después de su producción de “Bodas de Sangre”, llevada a la pantalla por Carlos Saura. 
Cristina Hoyos, protagonista de la tragedia lorquiana y primera figura del elenco de Gades a 
cuya actividad ha estado en varias ocasiones vinculada, colaborará también con Gades en la 
posterior creación de “Carmen” y asumirá también en ella el rol protagónico. La versión teatral 
de “Carmen” fue estrenada el mismo año de la formación de la nueva Compañía cuyos méritos 
han sido repetidamente reconocidos en Europa y en los Estados Unidos. 

En los espectáculos del Teatro Avenida, que se repitieron en años siguientes, en la 
misma sala, en el Teatro Odeón y en el Liceo, la primera figura del elenco noera Cristina Hoyos 
sino Curra Jiménez. El espectáculo comprendía coreografías sobre músicas de Infante, Sarasate, 
Turina y García Abril, y una parte íntegramente dedicada al cante y el baile español. 

Antonio Gades tiene una brillante trayectoria en el mundo de la danza. Descubrió sus 
aptitudes Pilar López, de cuya compañía formó parte; colaboró con Anton Dolin para la 
coreografía de “Bolero” y participó con Carla Fracci en el Ballet del Festival de Spoleto; primer 
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bailarín, coreógrafo y maestro de baile de La Scala de Milán, seincorpora en los Estados Unidos 
a la compañía de Alicia Alonso; obtiene enorme éxito personal en la Feria Mundial de Nueva 
York; forma y dirige el Ballet Nacional Español y el Grupo Independiente de Artistas de la 
Danza en la capital de España, hasta la creación de su propia Compañía de Ballet. 

A través de las creaciones coreográficas más representativas de su rica inventiva y de 
su talento, entreellas, “El último encuentro”, “El Amor Brujo”, “Bodas de Sangre” y “Carmen”, 
se aprecia como el logro más importante de este artista la inteligencia y la sensibilidad con la 
que ha logrado hacer convivir los elementos cultos y los populares. A juicio de un crítico de 
ballet, aludido pero no identificado por Giuseppe Brugnoli, “el más fructuoso y verdadero 
mérito de Gades, es el de haber podido incorporar a la delicadeza expresiva de la danza, la furia 
trágica del flamenco”. 

A doce años de su presentación en Buenos Aires y a siete de su segunda visita, regresó 
este artista para reeditar su notable versión de Carmen difundida por el filme homónimo de 
Carlos Saura. 


1967 
EL CUARTETO DE CUERDAS JUILLIARD 


El 31 de mayo de 1967, se presentó en el Museo de Arte Decorativo el Cuarteto de Cuerdas 
Juilliard, de los Estados Unidos, que al siguiente día haría su debut en el Teatro Colón. 
Formado por Robert Mann y Earl Carlyss, violines; Raphael Hillyer, viola y Claus Adam, 
violoncelo, este conjunto, es uno de los Cuartetos de Cuerdas más perfectos del presente. “Es 
en verdad —expresó el crítico Jorge D'Urbano en su columna de “Buenos Aires Musical”— 
una máquina de hacer música; lubricada, eficiente, infalible”. Tal vez, su única limitación, sea 
cierta parquedad expresiva, sin olvidar la muy humana imposibilidad de ser igualmente 
sensible a todos los estilos de música. 

En su primera presentación en el Teatro Colón, se hizo escuchar en el Cuarteto N* 
22 en Do Mayor K. 465, de Mozart; el N* 2 (1958) de Ginastera y el en Sol Mayor op.10 de 
Debussy. En una segunda audición en la misma sala, dedicó el programa a los Cuartetos N? 4 
del op.18, en Fa Mayor op.135 y la Gran Fuga op.130,de Beethoven. 

Una de las más memorables ejecuciones del Cuarteto Juilliard no fue en sus conciertos 
del Teatro Colón: la “Suite Lírica”, de Alban Berg. 

El Cuarteto Juilliard volvió a Buenos Aires en 1973, actuando en el Teatro Coliseo. 
En su formación se había producido un cambio, el violista Raphael Hillyer había sido 
reemplazado por Samuel Rhodes. Se lo escuchó entonces en obras de Mozart, Schubert, 
Beethoven, Stravinsky, Wolff y Bartók. En este último, el Cuarteto Juilliard se movía a sus 
anchas. 


CUARTETO DE CUERDAS ENDRES 


La presentación del Cuarteto de Cuerdas Endres de Munich en el Teatro Colón, el 
26 de agosto, no permitió juzgarlo adecuadamente, en virtud de que el programa respectivo, 
enfatizaba, con dos Quintetos, la colaboración del clarinetista alemán Gerd Starke cuya labor 
en los Quintetos en La K. 581 de Mozart y en Si Menor opus 115 de Brahms, fue por todo 
concepto sobresaliente. El único Cuarteto del programa era el N*4 en Do Mayor de Schubert, 
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en el cual los integrantes del Cuarteto, Heinz Endres, Josef Rottenfusser, Fritz Ruf y Adolph 
Schmidt, pusieron de relieve su concentración musical, sus cualidades como instrumentistas 
y un adecuado empaste sonoro. 

En 1968, regresó el Cuarteto Endres y tanto en su concierto en Amigos de la Música 
como en el del Instituto Goethe, aquél dedicado a Schubert, y éste a Cuartetos de Prokoffiev, 
Hindemith y Bartók, dieron cumplida cuenta los músicos alemanes de que constituían un 
espléndido Cuarteto, técnica y musicalmente impecable, y con una notable ductilidad 
interpretativa. 

En 1970 regresó a Buenos Aires el conjunto muniqués, ahora con la colaboración del 
pianista Hugo Steurer, con el que hizo escuchar los Quintetos en Sol Menor K. 478 de Mozart, 
y el Quinteto en La Mayor de Dvorak, y además, el Cuarteto de Cuerdas de Debussy, que parecía 
incómodo en esa compañía. 

En 1977 se presentaronenla Asociación Amigosde la Música, como Cuarteto de Piano 
Endres, formado por Heinz Endres y Josef Rottenfusser, violines; Adolph Schmidt, violoncelo 
y Ludwig Hoffmann, piano. 


CHRISTINE WALEWSKA 


Christine Walewska ha actuado en Buenos Aires, desde su debut el 5 de agosto de 
1967, con una asiduidad, cuyos riesgos le ha sido posible eludir merced a una constante, 
progresiva y positiva evolución de su personalidad artística, la madurez de la cual ya despuntaba 
en aquellos jóvenes años en los que estaban todavía frescos los consejos de Piatigorsky y 
Maréchal y los primeros galardones obtenidos en concursos internacionales. 

Christine Walewska presentó el siguiente programa en el primero de los tres recitales 
que ofrecióen 1967, la temporada de sudebuten Buenos Aires: Piécesen concert, de Couperin; 
Suite en Sol Mayor de Juan Sebastián Bach; Sonata en Fa Mayor op.99 de Brahms; Serenata 
del Eco, de Ennio Bolognini; Sonata (1961), de Pierre Sancan, e Introducción y Polonesa 
Brillante op.3, de Chopin. La secundó en estos recitales, el pianista Alfredo Rossi. 

Si la violoncelista norteamericana compuso su programa en función de su propósito 
de demostrar qué era capaz de hacer con su estupendo Bergonzi (1740), fuerza es reconocer que 
no se equivocó en la elección de las obras. Las ejecutó con aplomo y probó, por lo tanto, que 
poseía una técnica del instrumento de rara perfección; una pasmosa seguridad de digitación y 
de arco, un espléndido sonido sensible a todos los matices, una natural y bella musicalidad y 
un fuerte temperamento al que controla inteligentemente. A esta altura, sólo restaría agregar 
que no se llega a la categoría de los más importantes violoncelistas de la hora actual, sin esas 
cualidades que Walewska demostró poseer y afirmaren cada una de sus reaparicionesen Buenos 
Aires que hoy es también, en gran parte del año, su propia ciudad. 

El año de su debut, actuó también como solista del Concierto op.104 de Dvorak, 
dirigida por Dean Dixon (también en el Colón). Posteriormente volvió sobre la misma obra 
más de una vez. Walewska posee un amplio repertorio del que no está excluída ninguna escuela, 
lo cual revela la amplitud de su criterio estético. Conciertos, recitales, y sesiones de música de 
cámara han sido protagonizados por esta notable artista entre nosotros. Los recitalesde Sonatas 
con el pianista Manuel Rego, han sido ejemplares. 

Radicada en Buenos Aires, sus actuaciones en esta ciudad han sido frecuentes. 
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BENJAMIN BRITTEN Y PETER PEARSE EN BUENOS AIRES 


Benjamin Britten es quizás el músico británico más conocido por el público porteño. 
Sus obras sinfónicas, sinfónico-corales, sus óperas y su profusa música de cámara han tenido 
amplia difusión, como no creemos que ocurra en ningún otro país, fuera del suyo. El Festival 
Purcell Britten organizado por Festivales de Buenos Aires en 1979, contribuyó con un 
considerable número de obras al conocimiento de la producción de ese gran músico. 

Por iniciativa de la Asociación Amigos de la Música, Benjamin Britten viajó en 1967 
a Buenos Aires acompañado por el cantante Peter Pears, el más autorizado intérprete de su 
música vocal. Ambos se presentaron el 20 de octubre en el Teatro Colón. Pears, con Britten 
como pianista, hizo escuchar tres obras de aquél: Siete Sonetos de Michelangelo op.22, Seis 
fragmentos de Hólderlin op.61 y Winter Words, op.52, y cinco Canciones de Purcell-Britten. 


JEAN-PIERRE RAMPAL 


Sin duda el flautista más célebre de nuestros días, dueño de un impresionante 
repertorio que seextiende desde el barroco hasta las obras contemporáneas para su instrumento, 
al que devolvió su jerarquía solística, Jean-Pierre Rampal es un músico de raza y un verdadero 
virtuoso del instrumento. Como intérprete, son admirables su dominio del estilo y su rica 
expresividad. 

Rampal se presentó en Buenos Aires como uno de los protagonistas del Cuarto 
Festival Juan Sebastián Bach organizado por la Asociación Amigos de la Música, que también 
incluía algunas obras de Hándel. Con Karl Richter en el clave, Rampal se hizo escuchar en las 
Sonatas en Si Menor y en La Menor de Handel. 

Retornó Rampal en 1988, esta vez acompañado por el pianista y clavecinista 
norteamericano John Steele Ritter, con quien realizó en el Teatro Coliseo dos conciertos, con 
obras de Haydn, Czerny, Chopin, Debussy y Jindrich Feld (Sonata para flauta y piano, 1957). 


VISPERAS DE MONTEVERDI Y EL ORATORIO “SANCTUS AGUSTINUS” 
DE VALENTI COSTA 


Fue un imprevisto cambio en la temporada lírica del Teatro Colón del año 1967 el 
factor determinante de un estreno tan inesperado como importante. Los Vespro della Beata 
Vergine, de Claudio Monteverdi, en reelaboración de Ghedini, ocuparon el lugar de una ópera 
suprimida “manu militari”: “Bomarzo”, de Alberto Ginastera. La ejecución de esta bella obra 
monteverdeana, mereció una significativa aprobación por parte de un público abonado a los 
espectáculos líricos, de naturaleza tan alejada de los “Vespro”. La primera ejecución fue el 2 de 
setiembre. 

La Orquesta y el Coro Establesdel Teatro, y los cantantes Myrtha Garbarini, Carmen 
Burello, Renato Sassola y Angel Mattiello, dirigidos por Fernando Previtali, fueron los 
protagonistas de este estreno. 

El día 25 del mismo mes y año, se efectuó el estreno del oratorio Sanctus Agustinus, 
del compositor argentino Pedro Valenti Costa, quien tuvo a sus órdenes a la Orquesta 
Filarmónica de Buenos Aires, a la Schola Cantorum de la Universidad Católica Argentina, 
preparada por María del Carmen Díaz, y como solistas a los cantantes Susana Rouco, Eduardo 
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Sarramida y Angel Mattiello. Por este oratorio, Pedro Valenti Costa recibió el primer Gran 
Premio Municipal concedido a un músico. La obra obtuvo también el Premio Fondo Nacional 
de las Artes. 


ESTRENO DE OPERAS DE PIZZETTI, ORFF Y HINDEMITH 


De las siete óperas de Ildebranzo Pizzetti estrenadas en el Teatro Colón, tres, Fedra, 
Déborae Jaele y Fra Gherardo, se han representado en dos temporadas. Las restantes, Lo Straniero, 
Orseolo, La figlia di lorio y Assassinio nella Catedrale, solamente en una. Son, sin embargo, obras 
nobles y dignas de mérito por su construcción instrumental y vocal, y sobresaliente escritura 
coral. Sobre todo la última de las mencionadas, no se merece un futuro tan breve. 

Asesinato en la Catedral, cuyo estreno en Buenos Aires se efectuó el 28 de abril de 1967, 
es una tragedia sobre texto de Thomas Stearns Eliot, reducido por el propio músico. Estrenada 
en La Scala de Milán en 1958, hizo una fulminante carrera mundial en Europa y en los Estados 
Unidos. Con ninguna de sus óperas había obtenido Pizzetti un éxito semejante. Aunque 
recuerda con frecuencia a algunas obras anteriores, y no solamente por la recurrencia a la 
temática religiosa, Asesinato en la Catedral posee mayor individualidad que las precedentes y 
contiene páginas como el primer relato y el gran monólogo de Becket, el Dies Irae y el coro 
femenino del segundo acto, que son verdaderas obras maestras. Notable es la comunión entre 
la música y el magnífico texto dramático, muy superior a lo logrado por Pizzetti en sus obras 
anteriores. Todo ello hace deseable que Asesinato en la Catedral no caiga en el olvido como sus 
hermanas mayores. 

El espectáculo fue soberbio gracias a la escenografía y el vestuario de Piero Zuffi y la 
inspirada dirección escénica de Margarita Wallmann, que había puesto la obra en La Scala. 
Oliviero De Fabritiis fue el experto director musical que la obra requería. 

En el escenario, Nicola Rossi-Lemeni encarnó al Arzobispo Tomas Becket. Todos los demás 
intérpretes eran artistas locales, entre los que merece ser especialmente recordada la soprano 
Sofía Bandin. 

La temporada de 1967 se había iniciado el 16 de marzo con una serie de espectáculos 
líricos que preludiaban la inminente formación de la Opera de Cámara del Teatro (véase, 
1968). Entre ellos, figuraron dos estrenos: el divertido “sketch” con música Ida y vuelta (Hin 
und Zurriick), de Paul Hindemith, que tuvo una espléndida protagonista en Olga Chelavine, 
y el cuento lírico La mujer astuta (Die Kluge), de Carl Orff, que es un testimonio de las 
condiciones de hombre de teatro que poseía el compositor bávaro. Cantaron esta ópera, en las 
partes principales, Angel Mattiello, Susana Rouco, Eugenio Valori y Juan Zanin. 

Tanto la obra de Hindemith como la de Orff, fueron dirigidas por Roberto Kinsky. 
Martin Eisler fue el director de escena de ambas obras. 


NUEVOS CANTANTES INVITADOS 


La casi totalidad delos cantantesinvitados que debutaron en el Teatro Colón en 1967 
eran figuras de gran relieve internacional y los títulos que exhibían en ese sentido, eran, 
ciertamente, válidos. Varios de ellos siguen actuando, aunque sólo uno, el tenor Alfredo Kraus 
mantiene fresco, gracias a una prodigiosa técnica vocal y a una inteligente conducta artística, 
el mismo estado vocal de hace veinte añoscuando se presentó en el Colón enel rol de Fernando 
de “La Favorita”. Este admirable cantante, que con el correr de los años ha desarrollado una 
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capacidad expresiva, que entonces se mostraba si se quiere limitada, cantó en el Colón en tres 
temporadas líricas: 1967, 1972 y 1991. 

Sigfrido en la edición integral de “El anillo del Nibelungo” de 1967, y Parsifal, en 
1969, Wolfgang Windgassen era el tenor wagneriano más cotizado de la época. Titular de 
Bayreuth, no era un tenor heroico sino un auténtico tenor lírico. El vigor dramático que 
irmprimía a los héroes wagnerianos eran el producto de su inteligencia para hacer rendir a su 
caudal vocal y para aplicar una variedad de acentos expresivos que contribuían a reforzarlos. 
Poseía una bella estampa para encarnar a esos héroes y era, además, un excelente actor. 

Teresa Berganza, “una cantante para músicos”, debutó como protagonista de “La 
Cenerentola”, cantando luego en “Cosi fan tutte”. En otras dos temporadas, cantó también 
óperas de Mozart y Rossini. Cantante soberana, intachable estilista, esencialmente música, 
con una coloratura tan segura como límpida, y de una gran riqueza expresiva, sus medios, no 
precisamente opulentos, pero de gran calidad se adecuaban perfectamente a los personajes de 
aquellos creadores, a los que servía también con una sensibilidad artística excepcional. En 
1991, regresó a Buenos Aires, llamada por la Asociación Wagneriana, para ofrecer dos recitales 
en el Teatro Colón. 

Una de las grandes mezzo sopranos de la escuela italiana de posguerra, luego del 
reinado de Giulietta Simionato, y máxima intérprete del repertorio romántico peninsular, 
Fiorenza Cossotto fue otra de las grandes figuras del año 1967. Un magnífico instrumento vocal, 
una técnica sin fallas, una notable musicalidad y un vigoroso temperamento dramático, se 
complementan en esta gran cantante que a veinticinco años del comienzo de su carrera y sin 
que haya aparecido hasta hoy una probable reemplazante, sigue dominando, a pesar de lógicas 
limitaciones, el panorama internacional de su cuerda. Debutó en el Teatro Colón en el rol de 
Eboli, en “Don Carlos”. Regresó en 1969, 1971 y 1992. 

En la misma ópera y en el rol de Elisabeth, debutó la soprano Gwyneth Jones. Una voz 
bellísima y un estilo de canto tan inteligente como sensitivo, puso de relieve esta prestigiosa 
cantante galesa, que no tardaría en convertirse en destacado miembro permanente de los 
elencos de Bayreuth. El año de su debut en el Colón, cantó también el rol de Siglinda en “La 
Walkyria”. Regresó en 1969, como protagonista de “Medea”, de Cherubini. 

Una cantante de categoría y una actriz que poseía los dones requeridos para el 
repertorio que cultivaba, era Graziella Sciutti. Reinó durante mucho tiempo en Viena y en 
Salzburgo como la soprano “soubrette” por excelencia e impuso sus notables cualidades, entre 
las que ha de mencionarse su perfecta ubicación estilística, en los grandes teatros del mundo. 
Cantó en dos temporadas en el Teatro Colón. Debutó como Despina, en Cosi fan tutte y en 
1968, cantó el rol de Lucieta en 1 Quattro Rusteghi. 

También estuvo presente en la temporada de 1967 la soprano Irmgaard Seefried, una 

relevante figura de la Opera de Viena, memorable Susana en Las bodas de Fígaro que tenían 
a Schwarzkopf como Condesa, llegó al Colón tardíamente, cuando ya se encontraba en el 
límite de sus posibilidades vocales (Judith en El castillo de Barba Azul). 
En esta temporada, se presentó dirigiendo el estreno argentino de “Asesinato en la Catedral”, 
de Pizzetti, el veterano maestro italiano Oliviero de Fabritiis, un verdadero experto en las lides 
del teatro cantado. En la temporada de su debut, De Fabritiis dirigió también “Don Carlos” y 
un concierto sinfónico. Volvió al Colón en 1969, 1970, 1980 y 1981 para despedirse con una 
admirable ejecución del Requiem de Verdi. 
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NOVEDADES EN LOS CONCIERTOS 1967 


Los siguientes estrenos son de mención obligada: Concierto para violín y orquesta, de 
Juan José Castro; Concierto N? 2 para piano y orquesta y Tres piezas para bronces y percusión, 
de Washington Castro; Canto a lanoche, de Bruno D' Astoli; Variaciones para orquesta, de Gerardo 
Gandini; Música para violín y cuerdas, de García Morillo; Eidesis Sinfónica, de Alcides Lanza; 
Atmósferas, de Gyórgy Ligeti; Jeux Vénitiens, de Lutoslawski; Música para piano y orquesta, de 
Juan Carlos Paz; Concierto para piano y orquesta, de Ratrenbach;MúsicalII, de Antonio Tauriello; 
Abyssus, cuatro piezas para orquesta de Carlos Tuxen Bang; Concierto para piano y orquesta en 
dos movimientos, de Silvano Picchi. 


RUDOLF NUREYEV 


Un gran acontecimiento del mundo del ballet en Buenos Aires fue el debut del 
afamado bailarín ruso Rudolf Nureyev. En unión con Margot Fonteyn, ya conocida en Buenos 
Aires, ofrecieron el primer espectáculo con el ballet “Giselle” y en el segundo programa, se los 
pudo juzgar en el pas-de-deux “El Corsario” y en “Margarita y Armando” (Ashton). En 
“Giselle”, se registró la memorable actuación de la bailarina argentina Norma Fontenla, en el 
rol de la Reina de las Willis, de Carlos Schiaffino, como (Wilfred) y del bailarín británico 
Leslie Edwards, como Hilarion. 

Nureyev volvió a actuar en Buenos Aires en 1971, como bailarín y coreógrafo del ballet 
“Cascanueces” y en 1985 con el Ballet Théatre Frangais de Nancy . (véase). 


EL BALLET AUSTRALIANO 


El 24 de junio, se presentó este conjunto en el Teatro Colón ofreciendo dos 
programas que incluyeron varios estrenos para el público porteño: The lady and the fool 
(Cranko, Malcolm Arnold), Yiigen (Helpmann sobre música de Yuzo Toyama), Melboume 
Cup (Rex Reid, música seleccionada por Harold Badger y arreglada por Mackerras) y The Display 
(Helpmann, con música de Malcolm Willianson). Completó el segundo programa, el tercer 
acto de Raymonda. 

Esta Compañía, formada en 1962 utilizando elementos de una agrupación formada 
en 1942 por Edouard Borovansky, pionero del ballet en Australia, y cuyos responsables son 
Peggy van Praagh y Robert Helpmann (ex-miembro del ballet de Pavlova y del Sadler's Wells 
y ps de Margot Fonteyn). 

“Razonablemente —apuntó el crítico Eduardo Guibourg— el conjunto que nos 
visita debió haber aguardado una mayor madurez antes de iniciar su actual etapa de giras” (que lo había 
llevado a actuar en escenarios internacionales de primera línea). En cuanto a los integrantes del elenco, 


hizo notar el mencionado crítico que “las principales figuras se han formado en compañías de tradición 
y renombre insospechables”. 


1968 
LA ORQUESTA HALLE DE MANCHESTER 


La Orquesta Hallé de Manchester ofreció tres conciertos en el Teatro Colón, el 
primero de ellos el 30 de junio de 1968, bajo la dirección de Sir John Barbirolli, quien formuló 
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tres programas no convencionales que incluyeron dos primeras audiciones: la Sinfonía da 
Requiem op.20 de Britten y la Obertura Street Corner, del compositor británico Alan 
Rawsthorne. 

La Hallé de Manchester era la segunda orquesta inglesa que llegaba a Buenos Aires, 
si consideramos que la Orquesta Philharmonia que vino en 1963 y la New Philharmonia, que 
lo hizo en 1965, eran virtualmente el mismo organismo con diferente denominación. Si bien 
el conjunto sinfónico de Manchester no está a la altura de la Sinfónica de Londres, de la Royal 
Philharmonic, ni de la antes mencionada, su condición de orquesta de provincia no la 
inferioriza en los niveles de calidad. Por el contrario, se trata de un conjunto de elevadas 
calidades técnicas, con una estupenda masa de cuerdas, y cuyasejecuciones ponen enevidencia 
la seguridad, el equilibrio, el gran fervor de sus integrantes y una gran tradición interpretativa 
que su experto y siempre interesante director, plenamente identificado con su Orquesta, se 
encargó de poner de manifiesto. 

La Orquesta Hallé volvió a Buenos Airesen 1992, con Stanislaw Skrovaczenski como director. 


LA ENGLISH CHAMBER ORCHESTRA 


Dos meses antes de la presentación de la Orquesta Hallé, un conjunto instrumental 
procedente del mismo país, la English Chamber Orchestra, había actuado en la misma sala en 
dos conciertos que fueron dirigidos por Raymond Leppard —titular de la orquesta— y por su 
sustituto Emanuel Hurwitz. 

Un conjunto de primer orden por la notable calidad profesional y musical de sus 
integrantes, por su cohesión y la fácil respuesta que da a los problemas intrínsecos de la 
ejecución, y la fidelidad estilística de que hace galas. 

Su director, Raymond Leppard, destacado musicólogo británico al que se debe una 
positiva contribución en la investigación y reconstrucción de obras del Renacimiento y del 
Barroco, volvería a visitarnos poco después. 


LA CAMERATA BARILOCHE 


La ciudad de Buenos Aires ha contado con numerosos conjuntos de cámara de 
diversas formaciones, muchos de ellos excelentes y a los que se debe una valiosa contribución 
a la difusión de la música del género. La trayectoria de la mayor parte de esos conjuntos ha sido, 
empero, muy breve y, en algunos casos, no han sobrevivido a la ocasión para la cual fueron 
creados. En el interior del país tampoco abundan los ejemplos en contrario. 

Ningún grupo de cámara argentino ha tenido la existencia tan sostenida, tan regular 
y tan brillante de la Camerata Bariloche, que puede exhibir con orgullo una lujosa trayectoria 
internacional jalonada por gratificantes éxitos artísticos. Embajadora extraordinaria de la 
Argentina ante los países de América, Europa, Oriente y Medio Oriente; presente en las 
Olimpíadas Culturales de México y Munich, en los festivales internacionales de Salzburgo, 
Taormina, Montreux y Gstaad-Menuhin, representó también a nuestro paísen la Expo- Osaka, 
Japón. Forman sus antecedentes artísticos, no menos de 1.500 conciertos, desde su creación y 
una veintena de discos grabados en distintas partes del mundo. La integran poco menos de 
veinte músicos seleccionados entre los de mejores antecedentes de nuestro país. 

La Camerata Bariloche, a veinticinco años de su creación, es el primer conjunto de cámara 
argentino y está ubicado internacionalmente en un nivel jamás alcanzado por otro organismo 


nacional de su tipo. 
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El Primer Festival Internacional de Música de Cámara de Buenos Aires, realizado en 
esta ciudad en 1966 (véase), con la consiguiente formación de un conjunto de cámara formado 
por un grupo de becarios dirigidos por el violinista Alberto Lysy, sugirió a éste la posibilidad 
de crear un conjunto nacional, profesional y permanente. El proyecto definitivo fue elaborado 
por el mencionado artista, por el violoncelista Oleg Kotzarew y el Dr. C. A. Mallmann. Así 
nació en 1967 la Camerata Bariloche, que se insertó en el programa de música de la benemérita 
Fundación Bariloche, entidad que prestó un fuerte impulso a las actividades científicas, técnicas 
y artísticas nacionales. Ese mismo año, el 19 de setiembre, y con el nombre de “Integrantes de 
la Camerata Bariloche”, el flamante conjunto dio su primer concierto en Bariloche. Luego, en 
1968, realizó la primera gira nacional que abarcó todo el territorio del país y que se inició, 
creemos, en la ciudad de Rosario. En Buenos Aires, se presentó en el Museo Nacional de Arte 
Decorativo. En el programa respectivo figuraron obras de Erasmus, Widmann y Purcell, los 
Conciertos en Fa Mayor para flautas dulces, cuerdas y continuo, y en La Menor para dos 
violines, de Vivaldi; la Música para Cuerdas, de Garcia Morillo, que había tenido su estreno 
el año anterior, y el concierto en Re Menor para dos violines, de Juan Sebastian Bach. 

Alberto L ysly, fue el concertino y director musical de la Camerata entre 1967 y 1971; 
ocupó su lugar hasta 1974 Rubén González, y desde entonces Elías Khayat es el conductor de 
este conjunto que honra al país. 


KONSTANTY KULKA 


El violinista polaco Konstanty Andrzej Kulka vino por primera vez a Buenos Airesen 
los comienzos de su carrera de conciertos, luego de haber ganado sucesivamente el Concurso 
Internacional Paganini (1964) y el organizado por la Radio de Munich (1966). Tenía por 
entonces 21 años, y le acompañaba el pianista, polaco también, Jerzy Marchwinski, con el cual 
desarrollaba una intensa actividad paralela en el ámbito de la música de cámara. 

La temporada violinística de 1968 en Buenos Aires registraba la presencia de 
instrumentistas de la talla de Isaac Stern, Ruggero Ricci y Christian Ferras, circunstancia que 
hubiera podido no favorecer a un joven violinista por bien dotado que éste estuviera y por 
buenos que fueran sus antecedentes. Sin embargo, hubo unánime consenso de crítica y público 
sobre las cualidades del violinista polaco quien se reveló en sudebutdel 31 de mayo en el Teatro 
Colón como un instrumentista de gran clase. El programa de presentación estuvo así formado: 
Sonata N? 15 en Si Bemol Mayor K. 378, de Mozart; Sonata N* 5 en Fa Mayor op.24 de 
Beethoven; Sonata para violín solo y Danzas Rumanas, de Bela Bartók. 

“Kulka es un artista muy joven en el umbral de una importante carrera que 
a poco lo ubicará entre los más firmes valores de su generación”, destacó “Buenos Aires 
Musical”, agregando: “Su sonido es puro y elocuente; su técnica no ofrece puntos vulnerables 
y su enfoque estilístico es, en general, correcto.” La crítica musical también abundó en elogios 
para el pianista Jerzy Marchwinski, por su condición de impecable sonatista y su madurez, que 
se estimó mayor que la evidenciada por el violinista. 

Konstanty Kulka regresó a Buenos Aires en 1969, nuevamente con Marchwinski, 
participando en una serie de recitales que se realizaba en esa temporada en el Teatro Colón y 
también en el ciclo de conciertos de la Orquesta Filarmónica de Buenos Aires, como solista del 
concierto de Tchaikowsky, dirigido por Willem van Otterloo. En su recital en esa sala, hizo 
escuchar la Sonata op.108 de Brahms; la Sonata en Re Mayor de Hándel y Sonata N* 3 para 
violín solo de Ysaye, entre otras composiciones. 
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“Desde el momento en que Kulka puso el arco sobre su violín para iniciar la rutilante 
y ultrabarroca Sonata en Re Mayor de Hándel —destacó en su crítica Juan Pedro Franze—, tuve la 
inconfundible sensación de la más atrayente vivacidad musical. Kulka domina su instrumento a la 
perfección. Su don interpretativo nada tiene de intelectual, sino que emerge de una conexión 
espontánea, vital, con la esencia del sonido. Lo mismo debe decirse de su versión electrizante de la notable 
Sonata N? 3 para violín solo, de Ysaye.” 


Las predicciones sobre el futuro del violinista polaco, se han cumplido. Hoy es un 
renombrado artista internacional que actúa frecuentemente con las mayores orquestas y que 
posee un repertorio que va del barroco a los contemporáneos. Volvió en 1982 a Buenos Aires, 
dueño ya de un arte maduro, para actuar como solista en el Concierto para violín y orquesta 
de Krysztof Penderecki, que él mismo había estrenado en Polonia en 1979, y con la dirección 
del autor. 


EL CUARTETO ITALIANO 


Una profunda impresión, acentuada por lo inesperado de esa revelación, causó en su 
debut en Buenos Aires el Cuarteto Italiano. Formado por Paolo Borciani y Elisa Pegreffi, 
violines; Piero Farulli, viola; y Franco Rossi, violoncelo, la fundación de este conjunto de 
cuerdas data del año 1945. Celebrado en Europa y en los Estados Unidos, llegó también a 
Buenos Aires, una ciudad por la que han pasado los Cuartetos de Cuerdas más famosos del 
mundo, y donde poco o nada se sabía de él. El 24 de agosto de 1968, fecha del debut de este 
conjunto en el Teatro Colón, el oyente porteño supo que debía ubicar al Cuarteto Italiano 
entre los de mayor calidad que ha escuchado. 

No es necesario mencionar, después de lo que acabamos de afirmar, que se trata de 
cuatro magníficos instrumentistas que han logrado además esa cualidad básica en conjuntosde 
este tipo cual es la de una absoluta unidad técnica y anímica. También podríamos referirnos 
a su notable refinamiento sonoro y expresivo; pero, sin embargo, quizás sea su cualidad más 
extraordinaria y claramente perceptible, el fervor o, mejor dicho, la pasión con que hacen 
música, y que los emparenta con otros conjuntos peninsulares como 1 Musici o el Quinteto 
Chigiano. Esta gente siente y hace sentir el placer de hacer música y exigen, de tal modo, la 
participación del oyente. A la completa identificación entre sí que han logrado en más de 
veinte años de hacer música en común, esa característica les ha valido que también el auditorio 
se identifique con ellos. 

La actuación del Cuarteto Italiano fue un memorable acontecimiento. El programa 
de su debut estaba formado por tres Cuartetos: en Re Menor K.421, de Mozart; en Do Menor 
op.51 N? 1 de Brahms y en Fa, de Ravel. En su segunda actuación, días más tarde, hicieron 
escuchar los Cuartetos: en Re op.6 N* 1 de Boccherini; op.96 de Dvorak y La muerte y la 
doncella, de Schubert. 


LA MISA CRIOLLA 


La Misa Criolla nació en una época en que las expresiones del folklore argentino 
adquirieron súbitamente una difusión que saturó todos los sectoresdela sociedad promoviendo 
un inédito consumo del folklore genuino, de auténtica raíz popular, y al mismo tiempo el de 
una cuantiosa producción de composiciones seudo-folklóricas que tomaban de aquél los 
elementos más obvios que permitieran identificar fácilmente su pretendido origen folk. Bien 
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mirado, gran parte de esas composiciones tenían como principal objetivo la participación en 
un mercado que se presentaba especialmente propicio, para lo cual contaron con la generosa 
colaboración de los medios de comunicación tan efectivos como la radio y la televisión. Ese 
estallido de la música vernácula, provocó también la formación de un impresionante número 
de grupos vocales e instrumentales, entre los cuales se contaban algunos de primera línea, no 
solamente por la calidad de sus integrantes sino también por la seriedad y la jerarquía de sus 
propuestas. Ágreguemos que la industria guitarrista local alcanzó en esa época un grado de 
expansión jamás soñado. | 

Contemporáneamente, algunos compositores nacionales, auténticos músicos de 
formación académica y de límpida trayectoria como cultores de la música nativa y no 
condicionados por el inesperado “boom” folklórico sino por la misma exigencia creativa que 
había dado vida a toda su producción, continuaban trabajando en obras que no reflejaban 
superficial mente las características formales y estilísticas más salientes de la música autóctona, 
a sus ritmos y giros melódicos, sino también a factores etnológicos cuyo papel en las culturas 
no es preciso explicar aquí. 

Ariel Ramírez, que goza de justo prestigio en el país y en el extranjero, y que ha 
consagrado su vida, a la investigación, a la creación y a la interpretación de la música nativa, 
compuso en 1963 la Misa Criolla, que no es la única misa folklórica que existe en el país, pero 
sí, seguramente, la más representativa del género y la que ha alcanzado mayor difusión nacional 
e internacional. Para cada una de las cinco partes del Ordinario de la Misa, el músico apela a 
especies vocales y danzantes de distintas zonas del país, especialmente norteñas. Compuesta 
para solistas, coro y conjunto de instrumentos del patrimonio folklórico, se desarrolla sobre el 
texto litúrgico español. Para ello, el autor ha contado con el asesoramiento de sacerdotes 
expertos en esta materia. El Presbítero Jesús G. Segade, fue responsable del arreglo de la parte 
coral. 

La Misa Criolla fue conocida en nuestro país a través de su primer registro fonográfico, 
en 1964, esdecir, en pleno auge del movimiento al que nos referimos al comienzo, aunque este 
no es, según ha sido sugerido, sino un dato puramente cronológico. Su estreno público no se 
efectuó en la Argentina, sino, curiosamente, en el Rhein Halle de la ciudad de Dússeldorff 
(Alemania) el 12 de abril de 1967, en versión del compositor, el conjunto Los Fronterizos, 
Jaime Torres, Domingo Cura y el Coro Easo y Maitea, de San Sebastián (España). En Buenos 
Aires, la primera ejecución pública se realizó en la sala del Gran Rex el 12 de junio de 1968, 
ahora con la colaboración de la Cantoría del Socorro, dirigida por el P. Jesús G. Segade. 

El 29 de octubre de 1984, con el Concurso del Coro Polifónico Nacional dirigido por 
Roberto Saccente, el autor, Zamba Quipildor, Domingo Cura y Jaime Torres, la Misa Criolla 
se ejecutó por primera vez en el Teatro Colón, con la dirección escénica de Roberto Oswald 
y los diseños para el vestuario de Aníbal Lápiz. 

El 24 de abril de 1985, enel Avery Fisher Hall de Nueva York, la Misa Criolla cumple 
una nueva etapa de su vasta carrera internacional. Fueron sus intérpretes en esta ocasión Ariel 
Ramírez, Zamba Quipildor, Domingo Cura, el grupo instrumental Huancará, el charanguista 
René Cariaga y el Coro del Banco de la Provincia de Buenos Aires, dirigido por Fernando 
Terán. Luego, la Misa fue ejecutada en la escalinata de acceso a la Catedral de San Patricio, 
sobre la Quinta Avenida, cuando el público debió abandonar el interior de la Iglesia a raíz de 
haberse denunciado la existencia de un artefacto explosivo en el interior de la misma. 

La Misa Criolla ha sido registrada fonográficamente, además de la Argentina, en 
cuarenta países, habiendo obtenido los mayores premios internacionales que se otorgan al 
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FUNDACION ENCUENTROS INTERNACIONALES 
DE MUSICA CONTEMPORANEA (EIMC) 


Esta institución, sin fines de lucro, creada en Buenos Airesen 1968 por iniciativa de 
la compositora argentina Alicia Terzian, quien desempeña en la misma las funciones de 
directora artística y secretaria, y cuyo consejo de administración preside la señora Irma A. de 
Arias Duval, siendo vicepresidente el señor Héctor Mirekian, se propuso los siguientes fines: 
1) La creación musical del siglo XX argentina, latinoamericana y universal; 2) La interpretación 
de la música de nuestro tiempo; 3) La educación musical del público; 4) La investigación de 
la música de nuestro siglo; 5) La formación del músico profesional dedicado a la música actual; 
6) La difusión de la música argentina y latinoamericana contemporánea en el exterior y la 
música contemporánea universal en el país; 7) La interrelación de la música con las demás 
expresiones actuales del pensamiento, la cultura, el arte y la sociedad. 

Tres Departamentos integran actualmente los Encuentros Internacionales de Música 
Contemporánea: el de música de cámara, integrado por el Grupo Encuentros de Música 
Contemporánea de Buenos Aires, que dirige Alicia Terzian; el Departamento de Opera, con 
el Grupo de Opera de Bolsillo, dirigido por Irma Urteaga, y el Departamento de Música 
Electroacústica, cuya dirección ejercen Gabriel Valverde y Ricardo Dalfarra. 

Desde su creación, esta entidad ha organizado aproximadamente doscientos ochenta 
conciertos, públicos y gratuitos, en los cuales han sido estrenadas en el país más de ochocientos 
cuarenta obras instrumentales y electroacústicas de compositores contemporáneos universales 
y unas cuatrocientas obras de compositores argentinosen calidad de estrenoso bien de segunda 
audición; ha encargado obras a compositores argentinos y ha realizado numerosos seminarios 
y tribunas nacionales de compositores. El Grupo Encuentros de Música Contemporánea de 
Buenos Aires ha realizado siete giras internacionales, que comprendieron países de Europa, la 
Unión Soviética, los Estados Unidos y Canadá, con un total de 53 conciertos. La Fundación 
es representante en la Argentina de la Sociedad Internacional de Música Contemporánea. 


LA OPERA DE CAMARA DEL TEATRO COLON 


El Decreto Municipal que dejó oficialmente constituída la Opera de Cámara del 
Teatro Colón data del 2 de mayo de 1969. Sin embargo, un conjunto lírico de ese tipo existía 
nosóloenla mente de quieneslo organizaron desde las funciones directivas que desempeñaban 
en el Teatro Colón, sino también en los hechos. En efecto; ya en el mes de abril de 1967, se 
habían realizado en ese escenario varios espectáculos-piloto que sirvieron, principalmente, 
para seleccionar a quienes debían ser las principales figuras de la futura Compañía. Las obras 
elegidas para ese fin fueron La Serva Padrona, de Pergolesi; 11 Signor Bruschino, de Rossini, y 
Hin un Zúrruck, de Hindemith. 

La actividad regular de la Opera de Cámara del Teatro Colón fue muy intensa durante 
varios años y abarcó no solamente sus presentaciones ordinarias en la Capital Federal, sino 
también numerosas giras a escenarios provinciales y del exterior del país, siendo acogido con 
éxito porel público y la prensa. Se había logrado un equipo de especialistas que jugaba con gran 
eficacia el que en poco tiempo llegó a ser un vasto repertorio. En 1970, Jornal do Brasil, destacó 
que la actuación de este conjunto en el Teatro Municipal de Río de Janeiro, había sido uno de 
los mayores acontecimientos del año artístico. En 1971 la crítica de los Estados Unidos se refirió 
en estos términos a los espectáculos que ofrecieron los artistas argentinos: el Evening Star, de 


424 


Washington, consideró a nuestra Opera de Cámara como “un maravilloso conjunto”; The Sunday 
Star, dijo de ella “una gran compañía de ópera”; The New York Times : “La compañía de ópera 
argentina constituyó el gran acontecimiento del Festival” y el Washington Post, expresó: “La 
Opera de Cámara del Teatro Colón es una verdadera joya que juega con consumada facilidad 
el estilo de la comedia”. En términos similares se expresó la prensa de otros países visitados por 
este conjunto merced a cuya existencia el Teatro Colón fue uno de los pocos teatros líricos del 
mundo que, además de la gran ópera, incluía en sus planes artísticos a la ópera de cámara. 

Aparte los títulos mencionados al comienzo, formaron parte del ecléctico repertorio 
de la Opera de Cámara del Colón, las siguientes óperas: La finta Giardiniera e Il Re Pastore 
(primera representación escénica), de Mozart; 1l matrimonio segreto y L'Italiana in Londra, de 
Cimarosa; 1] Maestro di Música y Lo frate n'namurato, de Pergolesi; La Scala di Seta y La 
Cambiale di Matrimonio, de Rossini; Albert Herring, de Britten; La Cecchina ossia La Buona 
Figliola, de Piccinni; Il Crescendo, de Cherubini; Il Mondo della Luna, de Haydn; El Barbero 
de Sevilla, de Paisiello; Le Cantatrici Villane, de Fioravanti; Rita, Il Campanello, L'Ajo 
nell'Imbarazzo, Il giovedi grasso y Le convenienze ed inconvenienze teatrali, de Donizetti, etc. 

Es de lamentar que nuevos criterios en la conducción del Teatro Colón hayan 
silenciado ala Opera de Cámara, un equipo formado por artistas argentinos que habían ganado 
con su probada eficiencia su derecho a sobreviviren un medio artístico como el nuestro donde 
naufragan por falta de una línea coherente en la política artística tantas iniciativas útiles. 
Muchos jóvenes cantantes argentinos cuyos medios vocales no son, en punto a caudal, los más 
aptos para actuar en la gran ópera, podrían integrar ese elenco merced a la calidad intrínseca 
de esos medios, a su musicalidad y, naturalmente, a su juventud. Pero, lamentablemente, la 
Opera de Cámara del Teatro Colón, sólo sobrevive en la actualidad, en el texto de un Decreto 
Municipal que no ha sido derogado lo cual no ha sido óbice para que se haya convertido en letra 
muerta. 


ESTRENO DE JULIO CESAR, DE HÁNDEL; 
CATALINA ISMAILOVA, DE SHOSTAKOVICH; 
KATIA KABANOVA, DE JANACEK 

Y LA FINTA GIARDINIERA, DE MOZART 


En la temporada lírica del año 1968 en el Teatro Colón se registraronalgunos estrenos 
que constituyeron verdaderos acontecimientos, especialmente dos de ellos que marcaban el 
ingreso al repertorio de dos nombres que hasta entonces no habían figurado en él: Hándel y 
Shostakovich, dos creadores que están en las antipodas. 

Handel estuvo representado por su ópera Julio Cesar, que fue dirigida por Karl Richter 

el 10 de setiembre. El elenco reunió a Norman Treigle, Beverly Sills, Maurren Forrester, Peter 
Schreier, Franz Crass, Angel Mattiello, Ricardo Yost y Gui Gallardo. Esta Ópera se había 
escuchado enforma de concierto y en versión de Oskar Hagen, con la dirección de Washington 
Castro, en la temporada de 1959 de la Asociación de Conciertos de Cámara. 
“Catalina Ismailova”, de Shostakovich, fue cantada en italiano el 26 de abril y tuvo en el palco 
escénico solamente a tres cantantes extranjeros: el bajo Ottakar Kraus, la soprano Jarmila 
Rudolfova y el tenor Ivo Zidek. El numeroso elenco de cantantes de apoyo estuvo formado por 
artistas locales. El director checo Vacláv Smetacek estuvo al frente de la orquesta. 

De Leos Janacek se había estrenado en el Colón, en la temporada de 1950, “Jenufa”, 
su ópera más difundida.” Katia Kabanova”, que se dio a conocer el 10 de mayo en la temporada 
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que comentamos permitió conocer más profundamente la personalidad del gran compositor 
checoslovaco en el campo de la dramática musical. “Katia Kabanova”, dirigida también por 
Vacláv Smetacek, fue cantada en las partes principales por Ottakar Kraus, Ivo Zidek, Libuse 
Domaninska, Ruzena Horákova, Eugenio Valori, Nino Falzetti y Susana Rouco. 

“La finta giardiniera”, una fresca ópera de Mozart-joven, que había sido dada a conocer 
el mismo año en el Teatro General San Martín, se sumó al amplio repertorio mozartiano del 
Colón. Fue dirigida por Juan Emilio Martini y tuvo un excelente conjunto de calificados 
cantantes locales, como Nino Falzetti, Myrtha Garbarini, Renato Sassola, Susana Rouco, 
Silvia Baleani, Carmen Burello y Ricardo Catena. 


DEBUTAN DESTACADOS CANTANTES 


Sólo una de las cantantes que debutaron en 1969 en el Colón no actuó en la 
temporada lírica. En esa sala, Elisabeth Schwarzkopf, en un momento crítico de su carrera y a 
punto de poner término a la misma, ofreció tres recitales de cámara. Pese a ello, el público pudo, 
por fin, colmar su aspiración de escuchar a esta magnífica cantante y apreciar, en el más difícil 
de los géneros de música vocal, el “Lied”, la musicalidad, el refinamiento, la autoridad estilística, 
la cultura, en suma, de la gran cantante alemana. 

En el Teatro Broadway, con los auspicios de la Asociación Wagneriana, se presentó, 

también con un recital de “Lieder”, la destacada soprano suiza María Stader, cuyos medios, a 
pesar de una dilatada carrera, próxima a los treinta años, conservaban sorprendente juventud 
y frescura. 
Trescantantes norteamericanas y una francesa, que actuaron en la temporada lírica del Teatro 
Colón, merecen especial mención: Martina Arroyo, una soprano lírica de bella voz, extensa y 
de pareja calidad y seductor esmalte, dueña de espléndida musicalidad, debutócomoprotagonista 
de “Aída”. Cantó en la misma sala en tres temporadas: Beverly Sills, lírica de coloratura, 
sensacional virtuosa del canto florido y poseedora de una granítica musicalidad, debutó como 
Cleopatra en “Julio César”, de Hándel, y retornó a Buenos Airesen 1970 y 1972;Grace Bumbry, 
que alternó en su carrera los roles de soprano y mezzo soprano, debutó en el Colón en el rol de 
Santuzza y cantó también en su única temporada lírica en esa sala como protagonista de 
“Carmen”. Cantante de clase y artista de fuerte personalidad, volvió a actuar en 1981 como 
solista del “Requiem”, de Verdi; por último, Mady Mesplé, magnífica soprano ligera de co- 
loratura, entre las mejores cantantes de su cuerda, debutó como Reina de la Noche y regresó 
en 1969 y 1972, para el rol de Olimpia, en “Los cuentos de Hoffmann”. 

Entre los caballeros que debutaban hubo dos elementos descollantes, ambos del área 
vienesa: el barítono Herrmann Prey y el tenor Peter Schreier, ambos figuras de gran relevancia 
internacional en el mundo de la ópera y el canto de cámara. A la excelencia vocal sumaban 
una ejemplar calidad estilística. Herrmann Prey hizo su presentación como Papageno y cantó, 
además, un recital; Schreier, debutó enel rol de Sesto, en “Julio César” de Hándel, y luegocomo 
Tamino en “La flauta mágica”. 

No sería justo olvidar al tenor húngaro Sandor Konya (Walther, en “Los maestros 
cantores”), cuyo Órgano vocal había conocido mejores épocas, pero que se impuso, a pesar de 
ello, por la autoridad y el permanente interés expresivo de su canto y su comprensión del 
personaje. Volvió en 1969 y en esa temporada trazó un inolvidable protagonista de “Los 
cuentos de Hoffmann”. Robert Merril, el barítono de Toscanini, cantó con autoridad el personaje 
de Escamillo, de “Carmen”, y la excelente mezzo-soprano canadiense Maureen Forrester 
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Olga Ferri 


Rudolf Nureyev 


demostró su caudal de experiencia y comprensión del estilo en el rol de Cornelia, en “Julio 
César”, de Hándel. 


LOS DIRECTORES 


Francesco Molinari Pradelli y Georges Préte, que se presentaron en el Teatro Colón con 
“] Quatro Rusteghi” (luego “Madama Butterfly”) y “Carmen” (luego “Padmávati”), 
respectivamente, se sumaron a la extensa lista de directores de gran relieve que han actuado 
en esa sala. El primero, volvió a actuar en otras tres temporadas. La de Georges Prétre, fue la 
única. 

La maestría de Molinari Pradelli en la conducción de la orquesta y en las relaciones 
de ésta con el escenario, su talento dramático y la ejemplar musicalidad de su fraseo; las 
brillantes cualidades y el oficio de Georges Prétre, que había debutado en Buenos Aires como 
director sinfónico en 1962 (véase), su vigorosa personalidad, su sentido del color orquestal, 
hicieron que la actuación de estos dos maestros constituyera en memorable hecho artístico. 


CORO DEL TEATRO COLON 
ROMANO GANDOLFI, DIRECTOR 


Renunciante el maestro Tullio Boni a la dirección del Coro Estable del Teatro Colón, 
que ejercía desde 1951, asume el cargo el maestro Romano Gandolfi, quien se desempeñaba 
hasta 1967 como director asistente del Coro del Teatro Alla Scala. Gandolfi, revela en sus 
primeros trabajos para el Colón que es un músico refinado, dueño de una rica naturaleza 
musical, y que conoce a fondo la técnica de la dirección coral. Curiosamente, cuando presenta 
su dimisión para aceptar el cargo de director titular del Coro del Teatro Alla Scala, que 
conservará durante largos años, será Tullio Boni quien lo reemplace en el coliseo porteño, en 
1971. 

Tentado por la dirección orquestal, Gandolfi está hoy totalmente consagrado a esa 
actividad en la que se desempeña con significativo éxito. En ese carácter ha vuelto a actuar en 
el Teatro Colón, como director de conciertos y de ópera en 1983, 1990, 1991 y 1992. En estos 
dos últimosaños, lo ha hecho también para la Asociación Wagneriana en conciertossinfónico- 
vocales por todo concepto memorables. 


MAS OBRAS EN PRIMERA AUDICION 


Otras obras se escucharon en primera audición: Variaciones y fuga sobre un tema de 
Mozart, de Jacobo Ficher; Escenas 1 y 111 de Proteo, de Carlos Pemberton; Quatre nouveiles, de 
Tadeusz Baird, Concierto para violín y orquesta, de Silvano Picchi; Canti per violini, de Antonio 
Tauriello; Prólogo E., de Carlos Veerhoff; Lontano, de Gyórgy Ligeti;Concertino para dos pianos 
y orquesta, de Nicos Skalkottas; Malleus Maleficarum, de Carlos Pemberton; Música para “Cristobal 
Colon” de Nikos Kazantzaki, de Rodolfo Arizaga; Pequeño concierto para cuerdas y percusión, de 
Mario Davidowsky; Miniaturas para orquesta (integral), de Claudio Guidi-Drei; Golgotha, 
Concierto para siete instrumentos de viento, timbales, percusión y cuerdas y Seis Monólogos de 
Jederman, de Frank Martin. 
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CORO POLIFONICO NACIONAL Y CORO NACIONAL DE NIÑOS 


Dependientes de la Subsecretaría de Cultura de la Nación, fueron creados en 1968 el 
Coro Polifónico Nacional y el Coro Nacional de Niños. 

El coro Polifónico Nacional, que contaba con una dotación de noventa coristas, fue 
puesto bajo la dirección de Roberto Saccente, quien se mantiene en el cargo. Su creación 
respondió al propósito de complementar la acción de la Orquesta Sinfónica Nacional en la 
ejecución de obras sinfónico-corales. El nuevo organismo, se presentó en el mes de setiembre 
del mismo año en el Teatro Nacional Cervantes, tras un período de formación previa anterior 
en quince meses al acto administrativo que oficializó su existencia. Se lo escuchó en obras de 
Monteverdi, Gesualdo, Randall Thomson, Caamaño y Britten. 

El Coro Nacional de Niños, cuya dirección fue confiada a la señora Vilma Gorini de 
Teseo, se presentó dos meses más tarde en el Museo Nacional de Arte Decorativo con un 
programa concebido en base a páginas de la polifonía renacentista, villancicos franceses y 
españoles, canciones italianas y algunos “negro spirituals”. 


BALLET EN BUENOS AIRES 1968 


Los aficionados al ballet pudieron satisfacer su apetencia de nuevos espectáculos a 
cargo de compañías extranjeras en la temporada del año 1968. 

La mayor parte de esos espectáculos se realizó fuera del Teatro Colón que, además de 
la actividad de su propio Cuerpo de Baile que ofreció las versiones integrales de La bella del 
bosque durmiente y de El lago de los cisnes, en coreografías de Jack Carter, presentó al Ballet de 
la Opera Nacional de Finlandia, conjunto al cual pudo apreciarse en dos obras: Romeo y Julieta 
(Prokoffiev-Dimitri Parlic) y El lago de los cisnes, con coreografía de Ivanov-Gorki. 

En el Teatro Opera, se presentó el Ballet Nacional de Filipinas “Bayanihan” que, ajuicio 
del crítico Angel Fumagalli, fue “la compañía folklórica más refinada que hemos visto en 
Buenos Aires en los últimos años; una cualidad rara en nuestros días, aún en los conjuntos 
dedicados a la danza clásica”. 

En la misma sala actuaron Antonio y sus ballets de Madrid, cuyos programas 
comprendieron, como números principales, dos ballets de Manuel De Falla: El amor brujo y El 
sombrero de tres picos. El escenario de la sala Martín Coronado del Teatro General San 
Martín, fue ocupado por Merce Cunningham y su Compañía de Ballet, que sólo presentó dos 
espectáculos. Destacada figura de la danza contemporánea en la vertiente de Martha Graham, 
Merce Cunningham sostiene que la danza se apoya en sí misma sin ayuda de la música, por lo 
cual acompaña la acción danzante con músicas que puedan o no convenir a determinada 
intención expresiva. Por otra parte declara que no es su propósito “introducirla en un 
especializado mundo de arte, sino en el imprevisible y cambiante mundo de todos los días”. 
Merce Cunningham presentó en total ocho trabajos con músicas de compositores 
contemporáneos, entre ellos, John Cage y David Tudor, quienes juntamente con Gordon 
Mumma, se ocuparon de los equipos electrónicos que aseguraron la parte sónica. 

“El suyo —expresó el crítico Jorge Aráoz Badí con referencia a la creación en Merce 


Cunningham— también es un arte minoritario y discriminatorio, porque esencialmente es un arte 
obtenido a través de innumerables filtrados de laboratorio, un arte tan intelectualizado que a veces, 


resulta pedante aunque es siempre tremendamente interesante.” 


En la misma sala actuó el Ballet de la Opera de Disseldorf, un ballet joven que vino 
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conelementos de encumbrada fama como Paolo Bortoluzzi y Joan Cadzow, y al que pudo juzgarse 
a través de nueve programas, el primero de los cuales fue dedicado íntegramente a una versión 
danzada del Orfeo, de Monteverdi. En los programas siguientes desplegaron un vasto abanico 
coreográfico cuya paternidad era, en la mayor parte, del coreógrafo titular del conjunto, Erich 
Walter, el que, a juicio del crítico Angel Fumagalli, “se encontraría en la categoría de 
coreógrafos menores, sobre todo por su carencia de aporte significativo y renovador del arte 
coreográfico. "En general, hubo opinión coincidente en que se trata de un ballet digno y de 
correcto nivel, pero “un ballet muerto”, acotó otro crítico. 


JOSE NEGLIA, EL MEJOR BAILARIN 


En 1968, en el VI Festival Internacional de la Danza, celebrado en París y en el que 
participó el Ballet Estable del Teatro Colón, dirigido a la sazón por María Ruanova, el primer 
bailarín José Neglia, sin duda el más relevante exponente masculino de la segunda generación 
de bailarines argentinos, fue laureado por el Jurado del mencionado Festival con la “Estrella de 
Oro” prevista para “el mejor bailarín del Festival”. 


1969 
EL PIANISTA GÉZA ANDA 


Todo un acontecimiento fue el debut en Buenos Aires de este pianista húngaro por 
nacimiento y suizo por adopción. En los inicios de su formación pianística había tenido como 
maestro a Ernst von Dohnanyi. Su carrera internacional se inicia en 1941, a los veinte años 
de edad, en un concierto de la Orquesta Filarmónica de Berlín, que dirige Wilhelm Furtwángler. 
Luego de este llamativo debut viene su radicación en Suiza, donde conoce a Edwin Fischer y 
a la famosa Clara Haskil, quien le transmitió su técnica y su estilo. Desde entonces, su nombre 
comenzó a brillar en la constelación de los pianistas mejor conceptuados de su generación, 
siendo considerado como un insuperable intérprete de Mozart al estudio y enseñanza de cuya 
obra ha dedicado gran parte de su vida, preferencia que no le impidió destacarse también como 
veraz y elocuente traductor del pensamiento musical de Liszt, Brahms y Bartók. En 1960, Géza 
Anda sucedió a Edwin Fischer en los Cursos de Interpretación de Lucerna. 

En 1962, el pianista húngaro emprendió la ejecución integral para el disco de la 
histórica grabación de los Conciertos para piano y orquesta de Mozart, con la Camerata 
Académica del Mozarteum de Salzburgo, actuando a la vez como solista y director. Seguía así 
el ejemplo, precisamente, de Edwin Fischer. Para estos conciertos, Géza Anda compuso unas 
cadencias que revelan el profundo conocimiento que poseía de la obra pianística mozartiana 
y la fidelidad con que encara la temática y el estilo de la misma. 

Géza Anda debutó en los conciertos de la Asociación Wagneriana el 23 de setiembre 
de 1969. El programa de su recital, que se efectuó en el Teatro Broadway, fue como sigue: Sonata 
en La Mayor op.120 de Schubert; Davidsbiindlertánze op.6 de Schumann y Doce Estudios 
op.25 de Chopin. El 27 del mismo mes, se presentó en el Teatro Colón con el siguiente 
programa: Sonata en Re Mayor K. 576 de Mozart, Sonata en Si Menor op. 58 de Chopin y 
Carnaval op.9 de Schumann. 

La crítica mostró rara unanimidad en el reconocimiento de los singulares méritos 
artísticos del artista debutante. El diario “La Prensa” tituló así su comentario: 
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“Géza Anda: cátedra de piano e interpretación”. “No demasiado habitualmente 
pero a veces —comenzaba diciendo el crítico de ese medio— tenemos, durante un recital, la impresión 
de asistir a una cátedra de piano, de “pianismo”, sise quiere: una lección depurada de técnica instrumental. 
En ocasiones se sale del concierto, en cambio, arrobado por la interpretación, con la sensación o la 
emoción que puede producir la presencia de un artista del lenguaje musical, del estilo. Las dos 
circunstancias, juntas, se dan raramente”. 


Por su parte, Rodolfo Cemino, en “Buenos Aires Musical”, comentando el recital del 
Teatro Colón, señala que en la ejecución de la Sonata K. 576 de Mozart, el pianista húngaro 
se reveló como 
“...notable ejecutante y más grande artista”, dueño de “un mecanismo impecable y 
un sonido de diáfana transparencia”, agregando, en relación con la interpretación de la Sonata op.58 de 
Chopin, quese trata “(...) de un artista especialmente sensitivo, capazde alcanzar una hondura expresiva 
muy poco frecuente.” Por último y refiriéndose a la versión de Carnaval op.9 de Schumann, el mismo 
crítico expresa: “Géza Anda expuso la obra con gran tensión anímica, fue soñador, sutil y vehemente, 
según los distintos momentos lo requieren, y conformó una interpretación plenamente vital.” 


EL SEXTETO CHIGIANO 


Luego de la disolución del célebre Quinteto Chigiano, tan admirado en Buenos Aires, 
y como aquél vinculadoa la Academia Chigiana de Siena, seformó el Sexteto Chigiano compuesto 
por dos violines, dos violas y dos violoncelos, lo cual le permite actuar en sexteto o bien, 
parcialmente, en formaciones más reducidas. 

El Sexteto Chigiano se presentó en el Teatro Colón el 27 de abril de 1969, con el 
siguiente programa; Sexteto en Re Mayor op.24 N? 3 de Boccherini; Noche Transfigurada, de 
Schónberg, y Sexteto en Sol Mayor op.36, de Brahms. 

El Sexteto, cuyo guía era Ricardo Brengola, miembro conspícuo del recordado 
Quinteto Chigiano, al cual pertenecían también el violinista Tito Riccardi y el celista Alain 
Meunier, y que completaban Giovanni Guglielmo (violín), Mario Benvenuti (viola) y 
Adriano Vendramelli (violoncelo), reeditó en buena medida las sobresalientes cualidades 
técnicas y musicales del Quinteto, así como su riqueza expresiva iluminada por la luz del 
Mediterráneo. Como bien dijo el crítico Rodolfo Cemino, 

“el nombre de Chigiano, con cualquier número e integración, fue una vez más 
sinónimo de música de cámara en un nivel difícilmente superable”. 


ESTRENOS EN CONCIERTOS 


No fue grande el número de estrenos en los conciertos de 1969; pero algunos de ellos fueron 
especialmente importantes: La Pasión según San Lucas y Fluorescencias, de Krysztof Penderecki; 
Available Form 2, de Earle Brown; Las Fases, para clarinete y orquesta, de Gerardo Gandini; 
Serenata 11, de Antonio Tauriello, y Homenaje 1 op. 27, de Jorge Sarmientos; Música del drama 
coreográfico Spiritu tuo, de Bruno D'Astoli; Fonosíntesis 11, de Luis M. Arias. 


FUNDACION P.A.Y.S. 


La Fundación P.A.Y.S. (Promoción Artística y Social), creada en 1969 con el aporte 
de entidades públicas y privadas, se propuso como principal objetivo colaborar con la 
promoción de los valores nacionales surgida en el campo de la música y en otras disciplinas 
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La nueva entidad inició sus actividades el 8 de setiembre del mismo año, con una 
audición que se efectuó en el Teatro Odeón y en el que se ofreció la ejecución en forma de 
concierto de “Dido y Eneas”, de Purcell, a cargo de la Cantoria Ars Nova, un conjunto vocal 
e instrumental creado en 1963 y dirigido por Raúl Carpinetti. 

En las restantes audiciones musicales de ese año, la fundación P.A.Y.S. presentó al 

Conjunto Pro-Música de Rosario (véase 1966) y al Melos Ensemble de Buenos Aires, formado por 
Symsia Bajour (violín), Jorge E. Caryuschi (flauta), Martin Tow (clarinete), Alberto Merenzón 
(fagot), Domingo Garrefa (corno) y René Derks (piano). 
Si bien la actividad de conciertos de la Fundación P.A.Y.S. no mantuvo el impulso inicial, 
durante algún tiempo y hasta su extinción, continuó sirviendo a sus propósitos en otros 
aspectos, como los cursos de perfeccionamiento vocal e instrumental que fueron dictados, 
respectivamente, por los profesores Erick Werba (1969) y Bruno Seidlhofer (1970), ambos de 
la Academia de Música de Viena. 


ERIK WERBA 


Uno de los máseminentes pianistas acompañantes de la época actual; catedrático de 
canto y oratorio en la Academia de Música y Artes Representadas de Viena; un músico nato, 
tan inspirado y espontáneo como profundo, Erik Werba se presentó en Buenos Aires en 
noviembre de 1969 como pianista acompañante en una sesión de “lieder” a cargo de los 
cantantes Christa Ludwig y Walter Berry. En la misma temporada dirigió un curso de 
perfeccionamiento sobre el lied alemán (al que se alude más arriba) dedicado a jóvenes 
cantantes profesionales y pianistas acompañantes. Este Curso fue coronado por una clase 
magistral que el profesor Werba dictó en el Salón Dorado del Teatro Colón. Regresó este 
distinguido maestro a Buenos Aires en 1986, como pianista acompañante de la cantante 
canadiense Edith Wiens. 


DEBUT DE ERICH LEINSDORF 


Undirector de orquesta cuya sola presencia jerarquizó la temporada lírica de 1969, fue 
Erich Leinsdorf, en su única actuación en el Teatro Colón. Dirigió tres óperas: “El caballero de 
la rosa”, “Wozzeck” y “Parsifal”, y en la concertación y dirección de las mismas desplegó el 
maestro vienés su sabiduría y un inclaudicable rigor musical. Bajo su dirección, la Orquesta 
Estable del Colón tuvo, como en las grandes ocasiones, un extraordinario rendimiento. 
Leinsdorf la había convertido en la “prima donna” de espectáculos que en el escenario estaban 
a cargo de artistas de primer orden internacional. 


ESTRENO DE CUATRO OPERAS 


Rica en novedades fue la temporada del año 1969 en el Teatro Colón. El 11 de julio, 
se conoció una de las últimas óperas de Mozart: La clemenza di Tito que, como tantas otras óperas 
del autor, llegó tardíamente a Buenos Aires. Fueron sus intérpretes Renzo Casellato, Teresa 
Berganza, Heather Harper, Myrtha Garbarini, Norma Lerer y Angel Mattiello, y director 
musical, Peter Maag. 

El 26 de agosto, otro estreno sudamericano: Doktor Faust, de Ferruccio Busoni, de 
quien ya conocía el público de Buenos Aires la fábula lírica “Turandot” (ver 1964). Fue el de 
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Doktor Faust un importante estreno, aunque fuerza es reconocer que se trata de una obra tan 
sabia desde el punto de vista de la composición propiamente dicha, como de difícil captación 
a causa de su carácter, decididamente intelectual y de las consiguientes implicaciones 
filosóficas. Dirigió esta ópera Fernando Previtali y fue protagonista de la misma Renato Cesari, 
junto al cual actuaron, entre muchos otros, Nicola Tager, Emma Renzi, Eduardo Sarramida y 
Victor De Narké. 

La tercera novedad también tenía carácter de estreno en Sud América: la tragedia 
lírica Medea, de Luigi Cherubini, que subió a escena, con la dirección musical de Fernando 
Previtali, el 4 de setiembre. Sus principales intérpretesfueron Gwyneth Jones, Carlos Cossutta, 
Justino Díaz, Lydia Marimpietri y Norma Lerer. 

Por último, el 25 de noviembre fue estrenada la ópera La voz del silencio, del músico 
argentino Mario Perusso, que fue dirigida por Antonio Tauriello, con Susana Rouco, Angel 
Mattiello, Nelly Romanella, Bruno Tomaselli, Nino Falzetti, Victor De Narké, Walter 
Maddalena y Ricardo Catena. 


ILUSTRES DEBUTANTES 


Por lo menos cuatro de los cantantes que debutaron en esta temporada en el Teatro 
Colón, eran grandes figuras del teatro lírico internacional. 

Joan Sutherland, una de las grandes cantantes líricas de nuestro tiempo, sobrellevó, 
con el apoyo de una técnica de canto perfecta, y una envidiable vitalidad, algo más de cuatro 
décadas de sostenida actuación. A su sensacional virtuosismo vocal, a su deslumbrante canto 
de coloratura, sólo se oponen la oscuridad de su dicción y un si es no es de indiferencia 
expresiva. En su única temporada en Buenos Aires, Sutherland cantó dos óperas “La Traviata” 
y “Norma”. 

La soprano lírica norteamericana Leontyne Prince, debutante en una de las Leonoras 
verdianas, la de El Trovador. Esta admirable cantante, cuyas notables cualidades en materia 
de belleza vocal, de línea de canto y de musicalidad tornan irrelevantes los reparos que hayan 
podido formulársele y que no le han impedido realizar una notable carrera. 

La cantante yugoslava Sena Jurinac, ejemplar intérprete mozartiana y straussiana, 
cuya pureza de estilo y límpida musicalidad se corresponden con un buen gusto y una línea 
expresiva admirables. Jurinac debutó en Buenos Aires como Mariscala de El caballero de la 
rosa, rol que ha alternado repetidamente con el de Octavian. 

Piero Cappuccilli sigun siendo todavía, cuando tiene a sus espaldas una prolongada 
carrera, un extraordinario barítono. Lo respalda un patrimonio vocal de singular calidad, 
extensión y potencia, un brillante registro agudo que no sabe de claudicaciones y, lo último 
pero no lo menos importante, una dicción perfecta. Debutó en el Colón como Germont, 
cantando luego el Conde de Luna. Volvió en 1971 y en 1992. 


BALLET DEL TEATRO GENERAL SAN MARTIN 


En 1969 fue creado el Ballet del Teatro General San Martín. El nuevo organismo de 
dicho Teatro, cuyo escenario ha sido testigo de numerosos espectáculos coreográficos de primer 
orden, fue puesto bajo la dirección del coreógrafo argentino Oscar Aráiz. 

La presentación de este conjunto se realizó en el mes de abril en la sala Martín 
Coronado. Oscar Aráiz presentó varios trabajos propios: Opus Cero, con música de Lukas Foos; 
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el pas-de-deux Cantabile a dos, con música de Samuel Barber, y Magnificat, sobre la música 
homónima de Juan Sebastián Bach. 
“El conjunto del San Martín —escribió el crítico Juan Pedro Franze—, capitaneado 


por este enérgico y entusiasta director, se está constituyendo en un cuerpo artístico de grandes 
posibilidades y de positivos quilates.” 


Una inesperada resolución municipal puso término en 1971 a la existencia de esta 
Compañía a la que su inteligente director había llevado desde un comienzo a un grado de 
disciplina y de rendimiento altamente auspiciosos. Grande fue el número de novedades 
coreográficas que ofreció el Ballet del Teatro General San Martín, un hervidero de jóvenes 
talentos que en torno de su director y coreógrafo había alcanzado rápidamente un excelente 
nivel de calidad. No le había faltado, incluso, el estímulo de exitosas giras en países de Europa. 

Al año siguiente de su disolución, la Compañía se recompuso, siempre a las órdenes 
de Oscar Aráiz, pero independientemente del auspicio de la Comuna, con el nombre de Ballet 
Contemporáneo de Buenos Aires, que actuó con éxito en el Teatro Nacional Cervantes, en el 
Teatro Coliseo y en otras salas de la ciudad. 
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DE 1970 A 1979 


1970 
LA ORQUESTA FILARMONICA DE MOSCU 


El 28 de junio de 1970 se presentó en el Teatro Colón la Orquesta Filarmónica de 
Moscú. Fue esta su única actuación en dicha sala, impuesta, indudablemente, por una razón 
de prestigio. La orquesta moscovita realizó luego una serie de seis conciertos en el Cine-Teatro 
Gran Rex. 

Un notable director como Kirill Kondrashin representaba una cuota de elevado 
interés en el contexto de la inusual visita de una orquesta de la ex-Unión Soviética. Los que 
hemos tenido el privilegio de escuchara la Filarmónica de San Petersburgo (ex-Leningrado), 
no vacilamos en ubicar a la orquesta de Moscú en un nivel menos importante. Pero ello no nos 
debe llevar a rápidas y superficiales conclusiones pues debemos tener en cuenta: 19) que la 
Orquesta Filarmónica de San Petersburgo no solamente es la mejor orquesta de la ex-Unión 
Soviética sino también una de las más notables de Europa, y 2?) porque la Filarmónica de 
Moscú, sea cual fuere su relación con aquella, es una orquesta de primer orden. Con una 
orquesta de esta clase, un director de la talla de Kondrashin puede hacer milagros. 

El cambio de sala, después del debut de la orquesta, fue una decisión lamentable por 
la pésimas condiciones acústicas del Gran Rex, que no permitieron disfrutar sin desasosiego 
algunas de las magníficas versiones de obras como la Sexta Sinfonía de Shostakovich, para no 
citar sino un solo ejemplo, que pudieron escucharse y que conformaron los variados y 
comprometidos programas de la orquesta. 

Veinte años después, el 11 de abril de 1990, la Filarmónica de Moscú volvió a actuar 
en Buenos Aires, convocada por la sociedad de conciertos Harmonia. Lo hizo esta vez con la 
dirección de Dmitri Kitaenko, un joven profesional dotado de sólidos buenos técnicos y de 
mente ágil. En los dos conciertos, que se realizaron en el Teatro Coliseo, se escucharon las 
siguientes obras en ejecuciones que estuvieron a la altura de la admirable calidad de la orquesta: 
I) Una noche en el Monte Calvo, de Musorgsky; Concierto N* 1 op.23 de Tchaikowsky y 
sinfonía N2 5 op.47 de Shostakovich. I1) La Gran Pascua Rusa, op.36 de Rimsky Korsakov,; 
Rapsodia sobre un tema de Paganini op.43 de Rachmaninov, y Sinfonía N* 5 en Mi Menor 
op-64, de Tchaikowsky. Como solista actuó el pianista Vladimir Krainev. 
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EL CUARTETO AMADEUS 


Tal vezel cuarteto de cuerdas más notable dela segunda mitad de este siglo, el Cuarteto 
Amadeus, formado en 1947 en Inglaterra por tres músicos austríacos exiliados y sólo uno inglés 
—el violoncelista— y radicado en los Estados Unidos como Cuarteto residente de la 
Universidad de Nueva York, goza, justamente, de la fama de ser el intérprete por excelencia 
de la música de los siglos XVIII y XIX. A veintidós años de su primer concierto, vino a Buenos 
Airescon su constitución original: Norbert Brainin y Sigmund Nissel, violines; Peter Schidlof, 
viola, y Martin Lovett, violoncelo. Su presentación se produjo en el Teatro Colónel 11 dejulio 
de 1970 con el siguiente programa: Cuarteto en Si Bemol op. 76 N* 4, de Haydn; Cuarteto en 
Do op. 36 N? 2 de Britten y Cuarteto en Mi Bemol op.74, de Beethoven. 

Luego de su debut, el Cuarteto Amadeus prosiguió su actuación en el Teatro Coliseo, 
donde actuó para la Asociación Amigos de la Música con un programa dedicado a tres 
Cuartetos que representaban, cada uno, los tres períodos o estilos de Beethoven. Cada oyente 
de estas audiciones pudo optar por cualquiera de las cualidades del Cuarteto Amadeus sin estar 
sin embargo en desacuerdo, porque se trata de un conjunto que exhibe tantas y tan parejas y 
concluyentes virtudes que es imposible mencionar a algumas en detrimento de otras. Su 
dominio técnico, con ser admirable, puede ser sin embargo igualado por otros Cuartetos; pero 
lo que no parece ser igualable es la formidable conjunción de técnica, homogeneidad, belleza 
de sonido, unidad de pulsación rítmica, uso uniforme del vibrato requerido por el tipo de 
expresión, claridad de la articulación y hondura conceptual de sus versiones; todo lo cual hace 
del Cuarteto Amadeus, un conjunto de excepción. Los oyentes de Buenos Aires tuvieron el 
privilegio de escucharlo nuevamente en varias temporadas. 

En 1972, reaparecióen el Teatro Coliseo, el 12 de junio, convocado porla Asociación 
Amigosde la Música, para la que ofreció otrosdos conciertos, el último de ellos, el 11 del mismo 
mesen el Teatro Metro. Los programas respectivos, que fueron otros tantos testimonios del arte 
ejemplar del conjunto británico, comprendieron los Cuartetos en Sol Mayor op.76 N? 1 y 
op.17 N* 1 de Haydn; el Cuarteto en Mi Bemol Mayor op.127 de Beethoven; el N? 1 en Do 
Menor op.51 de Brahms; los Cuartetos en Do Mayor K. 465 y en Re Menor K. 421, de Mozart, 
y un programa Schubert con tres Cuartetos: el N* 13 en La Menor op.29, el Quarttetsatz en 
Do Menor y el N*14 en Re Menor, “La muerte y la doncella”. 

En 1976, Amigos de la Música volvió a presentar al Amadeus, los días 20, 21 y 23 de 
octubre, en el Teatro Coliseo, en sesiones dedicadas a Cuartetos de cuerdas de Beethoven. 
En 1981, ausente circunstancial mente el violinista Sigmund Nissel, el “Amadeus” se presentó 
como Trío. En 1984, se presentó por primera vez en el Teatro Colón interviniendo en el 
Festival Schubert, organizado por Festivales de Buenos Aires, en cuya oportunidad reiteró sus 
memorables interpretaciones schubertianas de 1972. En el marco de este Festival, actuó en 
otras dos ocasiones en el Auditorio de Belgrano. 

Una vez más, el público porteño tuvo el privilegio de escuchar a este admirable 
conjunto de cámara que retornó en 1986 para actuar en la Asociación Wagneriana y en 
Festivales de Buenos Aires. Con la primera y con la participación del pianista Bruno Gelber 
en el Quinteto de Schumann, el Amadeus hizo escuchar también el op.54 de Haydn y el op.95 
de Beethoven; en el Festival Brahms, el Cuarteto en Do Menor op.51 N? 1 y, con el pianista 
Enrique Ricci, el Quinteto en Fa Menor op.34; el Cuarteto en Si Bemol Mayor op.67 y el 
Quinteto con clarinete en Si Menor op.115, con la participación del clarinetista Luis Rossi. 

El fallecimiento del violista Peter Shidlof, en agosto de 1987, determinó al resto de 
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losintegrantes del Cuarteto, a disolver un conjunto que durante cuatro décadas fue considerado 
uno de las agrupaciones instrumentales de cámara más notables del siglo (ver Trio Amadeus, 


1989). 
EL TRIO ISTOMIN - STERN - ROSE 


“Somos un grupo de fuerte personalidad y arraigo. Desechamos los respectivos egos 
para fundirnos una vez por año. Buscamos —coetáneamente—, homogeneidad y excitación. Queremos 
comunicarnos. Tenemos la habilidad necesaria para que el público suba al estrado y no a la inversa.” Esta 
es la imagen que uno de los integrantes del Trio Istomin-Stern-Rose, daba del célebre conjunto a un 
colaborador de “Buenos Aires Musical”. 


Aunque la mayoría de los antecedentes obran en favor de la tesis de que la unión de 
grandes valores en un conjunto de cámara no garantiza la bondad del producto, no es común 
que de la reunión de individualidades de valía tan disímil como las que componen este Trio, 
pueda lograr la homogeneidad, la fusión musical, tímbrica, cerebral y anímica, y el equilibrio 
expresivo del Trio Istomin-Stern-Rose. 

Escuchar en una misma temporada agrupaciones de cámara como el Cuarteto 
Amadeus y este Trio, ha sido un privilegio. Una y otra han deparado al oyente de Buenos Aires 
experiencias artísticas inolvidables. 

El Trio Istomin-Stern-Rose, debutó en el Teatro Colón el 7 de junio con un programa 
Beethoven con los Trios en Do Menor op.1 N?* 3, y en Re Mayor op.70 N* 1. Dos nuevos 
conciertos ofreció luego el conjunto constituído por Eugene Istomin, Isaac Stern y Leonard 
Rose. Se realizaron en el Teatro Coliseo y estuvieron dedicados también a Beethoven. Pero esta 
vez la estructura de los programas fue distinta de la del debut porque además de las 
composiciones para trio instrumental, fueron incluídas dos Sonatas para violín y piano —la N? 
10 yla N* 4 en este orden— y otras tantas para violoncelo y piano —la N? 5 y la N%28—. Fueron, 
indudablemente, las primeras, las que reunieron a Isaac Stern y a Eugene Istomin, pese a que 
aquí cierto desequilibrio entre ambos, hizo que en este equipo de sonatistas hubiera una 
“vedette” y ésta, naturalmente no podía ser otro que Stern. 


OTROS CONJUNTOS DE CAMARA 


Al Cuarteto Amadeus y al Trio Istomin-Stern-Rose, se sumaron otros conjuntos 
instrumentales que contribuyeron al brillo que en la temporada de 1970 tuvieron las 
manifestaciones de música de cámara. Sólo uno de esos conjuntos, el Cuarteto del Mozarteum 
de Salzburgo, actuaba por primera vez en Buenos Aires. Este Cuarteto, constituído pocos años 
antes de su debut en esta ciudad, estaba constituído por Karlheinz Franke y Hermann Kienzl, 
violines; Alfred Letizky, viola, y Heinrich Ammenger, violoncelo. Su debut se efectuó en el 
Teatro Colón el 20 de junio y el programa fue dedicado a Cuartetos de Mozart: en si Bemol 
Mayor K. 458 “La Caza”, en Re Mayor K. 499 y en Do Mayor K. 465 “Disonante”. El Cuarteto 
salzburgués, se mostró sumamente pulcro en la ejecución revelando también poseer una buena 
musicalidad. Este Cuarteto regresó a Buenos Aires en 1991 para la Asociación Wagneriana. 

Participaron en la temporada camerística, tres Cuartetos que habían actuado antesen 
la ciudad: el Cuarteto Húngaro, a cuyo cargo estuvo una nueva ejecución integral de los 
Cuartetos de Beethoven (ver 1949); el Cuarteto Endres (ver 1967) y el Cuarteto de Praga (ver 
1965). También se presentó nuevamente el Trio de Trieste, en su cuarta actuación en este 
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Norma Fontenla y José Neglia 


Ballet "Dafnis y Cloe" (1970) 


EL TRIO DELLER 


Una relevante personalidad de la música británica, protagonizóen 1970 un concierto 
infrecuente en la vida musical de Buenos Aires. Le acompañaba su hijo, también un especialista 
en el raro arte que cultivaban. Su instrumento era la voz. Es decir, que eran cantantes; pero 
cantantes de un registro virtual mente extinguido en los tiempos actuales: el de contratenor, 
cuya voz se integra, se entrecruza y se contrapone con la de tenor. 

Alfred Deller, ha revelado un mundo olvidado de la música al oyente de su tiempo. 
Músico, musicólogo, intérprete, jefe de escuela, no sólo ha sido el más notable contratenor de 
nuestros días; también ha recreado un repertorio al que ha devuelto su prístina condición, 
especialmente en las fuentes musicales antiguas de su país. Su hijo Mark, educado en esa 
escuela, lo ha secundado en sus emprendimientos artísticos, entre los cuales, el Deller Consort 
(véase 1975) representa el punto culminante. 

Ambos, padre e hijo, en una fugaz visita a Buenos Aires, con la preciosa colaboración 
del famoso laudista y gambista inglés Desmond Dupré, ofrecieron en Amigos de la Música el 21 
de octubre, un recital para contratenores que brindó amplio panorama del género de música 
en el que se movieron antiguamente “castrati”, contraltos y contratenores. 


GYORGY CZIFFRA 


Este pianista húngaro que fuera alumno de Ernst von Dohnanyi en la Academia Liszt 
de Budapest, jamás pudo seguir normalmente sus estudios, excepción hecha de los años de la 
niñez y de la adolescencia. Llamado a las armas a los diecinueve años, fue hecho prisionero 
hasta la terminación de la segunda guerra mundial. En 1950 es detenido por razones políticas, 
recuperando la libertad tres años más tarde. Extraordinariamente dotado, recompone su 
técnica y en 1955 obtiene el Premio Franz Liszt que se otorga excepcionalmente a un pianista 
no compositor. Inmediatamente, primero en el área vienesa y luego en París, inicia una 
brillante carrera de conciertos. 

Virtuoso nato, dominador absoluto del teclado, es capaz de extraer del instrumento 
todos los efectos que pueden hacer de la ejecución pianística un hecho deslumbrante, las 
grandes, macizas sonoridades, la media tinta y los pianissimos más seductores, los contrastes 
dinámicos y los juegos de colores de seguro impacto en el oyente. Todo esto conviene 
especialmente a la obra pianística de Franz Liszt, del cual es Gyorgy Cziffra un traductor 
incomparable. Es en este punto donde un recital del pianista húngaro llega a la máxima 
temperatura. En obras que no están basadas esencialmente en el despliegue de los fuegos de 
artificio, es decir, en aquellas que plantean también exigencias expresivas, bien sabemos que 
el más fabuloso de los mecanismos no basta. Con todo, no es Cziffra un intérprete porcompleto 
limitado. Aunque en su actuación en Buenos Aires no se midió con obras pianísticas 
fundamentales de autores como Mozart, Beethoven y Brahms, pongamos por caso, hubo en los 
dos programas en que fue escuchado más de un acierto, aunque es forzoso reconocer que los 
mismos no habían sido concebidos muy juiciosamente —como se verá con el ejemplo del 
primero— dadas las particularidades del arte de Cziffra bien conocidas por la información 
internacional y por una profusa discografía. El programa de su debuten el Colón, el 20 de junio, 
era el siguiente: Tres Sonatas de Scarlatti; Gavotta en Re Menor, de Lully; Le Coucou, de 
Daquin; Preludio y Fuga en Re Mayor para órgano, de Bach-Busoni; Rondó favorito en Mi 
Bemol Mayor op.11, de Hummel; Toccata op.7 y Estudios Sinfónicos, de Schumann; Dos 
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Estudios, de Chopin; Sonatina, de Ravel; Juegos de Agua enla Villa d'Este y Rapsodia Húngara 
N? 2, de Liszt. 

El mismo reparo cabe formular a la obra elegida para su actuación como solista en un 
concierto de la Filarmónica de Buenos Aires que dirigió Peter Maag. Era la oportunidad para 
que el oyente porteño pudiera apreciarlo en uno de los Conciertos de Liszt, en lugar del 
concierto N21 de Chopin, que fue presentado por el solista con una ejecución de increíble 
perfección y brillo; pero en la que tanto él como el director Maag, acumularon toda suerte de 
giros efectistas. 


UTO UGHI 


Mischa Elman, Menuhin, Isaac Stern, Francescatti y David Oistrajfueron, seguramente, 
los últimos grandes artistas del violín que llegaron a Buenos Aires. Muchos otros excelentes 
violinistas, incluso algunos notables virtuosos, aparecieronen nuestras plataformas de conciertos 
y si bien se ganaron limpiamente el respeto del público, no lograron compartir en la memoria 
artística de los porteños el lugar de privilegio que ocupan figuras de aquella talla. 

Cuando nuestro artista, el joven italiano Uto Ughi se presentó por primera vez en 
Buenos Aires, habríamos dicho mucho bueno de él, no sólo por lo que ya era, sino por lo que 
prometía ser; pero seguramente no habríamos escrito entonceslo que nosdisponemosa escribir 
ahora, después de haberlo escuchado una y otra vez y haberlo visto crecer artísticamente. 
Tenemos, en efecto, la convicción de que Uto Ughi es uno de los más nobles artistas del violín 
de la generación nacida promediando los años 40 y el más importante que actúa entre nosotros 
desde muchosaños atrás. Sus cualidades instrumentales e interpretativas exceden largamente 
el nivel común. Uto Ughi es en la actualidad un afamado artista y aunque tal vez, no logre 
igualar a figuras a las que hoy podemos llamar legendarias del arte del violín, la suma de sus 
virtudes lo colocan en un relevante plano del arte violinístico del presente. 

Con el bagaje de una sólida formación violinística y una seria, refinada musicalidad, 
se presentó este discípulo de Carl Flesch y Georges Enesco el 31 de mayo de 1970 en el Teatro 
Colón para actuar como solista del Concierto para violín y orquesta N* 3 K. 216 de Mozart, 
con la Filarmónica de Buenos Aires. Llamaron la atención, sobre todo, su discreción como 
intérprete, dueño de una sana comunicatividad, y su encuadre musical y estilístico de la obra. 
Pero la exacta medida de su valer, la dio Uto Ughi días más tarde en la misma sala en un recital 
para el que formó el siguiente programa: Chacona, de Vitali; Sonata N* 9 en La Mayor op.47 
“A Kreutzer”; la Suite Italiana, de Stravinsky; Danzas Rumanas, de Bartók y la Campanella, 
de Liszt. En este variado programa, pudieron apreciarse más claramente sus decantados medios 
técnicos, su sonido pleno, cálido, puro, su dominio de las leyes de la música de cámara; su honda 
compenetración estética de cada obra, y su decidida renuencia a sacrificar la esencia de la 
música en beneficio del sector del público fácilmente impresionable con desbordes virtuosísticos. 
Precisamente, el desborde, los desplantes seudo interpretativos no interesana un músico como 
este violinista italiano. 

Enañossucesivos, en 1973, 1975, 1977, 1986, 1989 y 1992, nosacercamos gradualmente 
al artista maduro que es hoy Uto Ughi. En el Teatro Colón, en las sociedades musicales 
privadas, en recitales y conciertos con orquesta, Uto Ughi va desgranando con su Stradivarius 
(el Kreutzer), un repertorio del que son recuerdos inolvidables la Partita N* 2 en Re Mayor y 
la Sonata N* 2 enLa Menor, de Bach, ejecutadas como tal vez nunca anteslo fueron en Buenos 
Aires; la Sonata n* 1 op.12, de Beethoven, la Sonata de Brahms, el op.24 de Prokoffiev y el 
op-45 de Grieg, fueron igualmente momentos memorables del paso por Buenos Aires de este 
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formidable violinista y músico profundo e incorruptible que sabe hacer participar al público, 
con las mejores armas, de su propio placer de hacer música. 


MIGUEL ANGEL ESTRELLA 


Nacido en San Miguel de Tucumán, Miguel Angel Estrella inició tardíamente sus 
estudios de piano con Orestes Castronuovo. Luego, trabajó con Celia Bronstein, a través de la 
cual se familiarizó con la técnica de Vicente Scaramuzza, en tanto cuidaba otros aspectos de 
su preparación musical con Jacobo Ficher y Erwin Leuchter. También siguió cursos de música 
de cámara en el Collegium Musicum de Buenos Aires. Gracias al apoyo de los gobiernos de 
Gran Bretaña y Francia y la ayuda del Fondo Nacional de las Artes pudo viajar a Londres y a 
París para perfeccionarse, contándose entre sus maestros, Marguerite Long, Magda Tagliaferro, 
Yvonne Loriod y, de modo especial, Nadia Boulanger. 

El 6 de junio de 1970, de regreso de Europa, se presentó en el Teatro del Globo, con 
los auspicios del Instituto Goethe, con el siguiente programa: Seis Preludios y Preludio y Fuga 
en Do Menor, de Bach; Sonata N* 17 en Re Menor op.31 N* 2, de Beethoven; Cuatro 
Sonatinas, de Antonio Tauriello, y sonata N* 2 en Si Bemol Menor op.35, de Chopin. Esta fue 
la primera presentación importante de Miguel Angel Estrella en Buenos Aires. 

Al respecto, escribió el crítico Juan Pedro Franze: 

“Esevidente que entretanto ha madurado notablemente; ha sabido domeñar muchos 
aspectos temperamentales y encauzarlos hacia una legítima realización musical. Reveló un dominio muy 


completo de todos los aspectos instrumentales, sin que falte nada en cuanto a comunicatividad 
interpretativa”. 


Al año siguiente, el mismo crítico, ante una nueva presentación del intérprete en el 
mismo teatro, reafirmó en estos términos su juicio anterior: 
“No cabe duda de que Miguel Angel Estrella es una de las personalidades más 
q g 8 Pp 
definidas y mejor dotadas entre los que sobresalenen la generación de jóvenesde intérpretes argentinos... 
Estrella está escalonando rápidamente las etapas decisivas para llegar a una madurez artística de singular 
nivel. Sus dotes interpretativas tan profundas, su concepto musical tan genuino, se unen orgánicamente 
con una técnica de múltiples condiciones”. (“Buenos Aires Musical”), 


El 27 de agosto de 1972, Miguel Angel Estrella se presentó en el Teatro Colón. El 
programa de su recital fue el siguiente: Fantasía en Do Menor K. 475, de Mozart; Siete 
Bagatelas, de Bela Bartók, y Sonata en Si Menor, de Liszt. 

Para el crítico Ricardo Turró, este recital 

“Fue, por muchos conceptos, una audición notable, una de las mejores que hemos 
escuchado en el curso de 1972. Estrella había acreditado ser un instrumentista serio y bien dotado, dueño 
de una clara inteligencia musical. En esta ocasión, reveló haber dado un impresionante paso adelante 
tanto desde el punto de vista técnico como del artístico. De sostener el pulso y jerarquía ahora 
demostrados, habría que pensar en Miguel Angel Estrella como otro de esos artistas nuestros llamados a 
una carrera internacional no esporádica.” 


En 1974, Estrella fue excelente intérprete del Concierto en Re Menor K. 466 de 
Mozart, con la Orquesta Filarmónica de Buenos Aires dirigida por Jorge Fontenla. 
Nuevas actuaciones en el país y en otros de Latinoamérica siguieron hasta su exilio en 1976. 
Desde 1980 reside en París, continuando su carrera pianística. En diciembre de 1985, 
encontrándose en Buenos Aires, tomó parte, junto a otros intérpretes, en un concierto al aire 
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libre organizado por el Teatro Colón. En esta sala ofreció un recital en 1986. 
ESTRENO DE “MOISES Y AARON” 


El 24 de abril de 1970, el estreno de “Moisés y Aarón”, de Arnold Schónberg puso a 
prueba dos cosas: la primera de ellas, fue la capacidad del Teatro Colón para resolver los 
problemas musicales, escenográficos y teatrales, en general, que propone la puesta en escena 
de una obra de esta naturaleza que ha hecho temblar a grandes teatros líricos del mundo, sin 
excluir a los alemanes. Para dar un sólo ejemplo, citemos el de la Deutsche Oper Berlín, que 
debió permanecer inactiva para el público a partir del momento en que comenzaron losensayos 
orquestales y de escena de la obra de Schónberg. 

Para el Teatro Colón, las dificultades eran aun mayores, si se tiene en cuenta, a) que 
el coro debía cantar en alemán una escritura vocal que jamás había frecuentado y que, además, 
Schónberg le ha reservado una enorme participación escénica, y b) que la orquesta requería 
también un número de ensayos muy superior al ordinario, habida cuenta de los problemas que 
ofrecía la partitura. A todo ello se sumaban los problemas de montaje, coreográficos y de las 
más que numerosas partes solísticas de los cantantes comprimarios. 

De todos estos problemas el Teatro Colón salió honrosamente, mostrándose a la 
altura del desafío. El género un tanto híbrido de “Moisés y Aarón”, que fluctúa sin cesar entre 
la ópera y el oratorio, dictó las características de la producción tendientes a simplificar los 
problemas inherentes a la actuación escénica del coro, que fue doblado por la figuración. Por 
otra parte, el período estival, terminadas las vacaciones de los cuerpos artísticos y técnicos, fue 
enteramente consagrado a la preparación de la obra. Aquí, es preciso rendir un homenaje al 
maestro Bruno D'Astoli, que se encargó de la preparación de la orquesta y al maestro Romano 
Gandolfi, responsable de la preparación del Coro. 

La segunda prueba a la que nos referíamos al comienzo, tenía que ver con la reacción 
del público que debía enfrentar por primera vez una obra compuesta agotando todas las 
posibilidades extensivas de la técnica serial y que, formal y vocalmente, descendía de “Pierrot 
Lunaire” (ver 1952). Curiosamente, ese mismo público había escuchado, cinco añosantes, una 
obra que técnicamente debía su concepción musical a “Moisés y Aarón”; pero en “Lulu”, la 
Ópera a la que nos referimos, la severidad del sistema, transvasado este al genio creador de 
Alban Berg, carecía de la rigidez y la aspereza de “Moisés y Aarón”. Pues bien, digamos ya que 
todas las funciones de “Moisés y Aarón” fueron recibidas cálida y dignamente por un público 
que parecía haber comprendido que, sin mengua de las obras maestras consideradas clásicos de 
la música, algo importante había pasado en la creación musical en el período comprendido 
entre las dos guerras de este siglo. 

Janos Kulka, fue el director musical del escenario (una de las representaciones fue 
confiada a Bruno D'Astoli), Roberto Oswald, el escenógrafo, Ernst Poettger, regisseur, y Oscar 
Aráiz, el responsable de la coreografía. Ya hemos mencionado a Romano Gandolfi, director del 
Coro. El cantante argentino Angel Mattiello, encarnó a Moisés en tanto que el rol de Aarón, 
fue compartido por Helmuth Melchert, creador del personaje en el estreno berlinés, y Fritz Uhl. 
Un ejército de eficientes cantantes locales, entre los que se destacó el tenor Renato Sassola, 
completó el elenco de esta obra singular y admirable. 

Janos Kulka, volvió varias veces a Buenos Aires (la más reciente, en 1992) como director 
sinfónico. Convocado por la Asociación Wagneriana, el notable músico húngaro, tuvo a su 
cargo conciertos sinfónicos vocales en los que volvió a poner en evidencia las cualidades que 
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ya lo habían señalado en su debut como director de primera línea. En 1991 dirigió para la 
mencionada Asociación la primera audición argentina de “Rienzi”, de Wagner, en versión de 
concierto. 


EL ESTRENO SUDAMERICANO DE L'ORMINDO 


Una exhumación inesperada por el público pero ampliamente justificada, fue la de la 
ópera L'Ormindo, de Francesco Cavalli, que se llevó a efecto el 30 de octubre. 

Esta ópera, reconstruída por el director de orquesta y musicólogo inglés Raymond 
Leppard, había recuperado su vigencia en el Festival de Glyndebourne 1967, en cuyo ámbito 
se efectuaría más tarde la exhumación de otras obras de Cavalli: La Calisto, también recuperada 
por Raymond Leppard. También L'Ercole Armante, ha tenido representaciones bastante 
frecuentes en los últimos años. 

Francesco Cavalli, fue un compositor del siglo XVII que logró grandes éxitos, 
mencionándose entre los más importantes el que obtuvo con L'Egisto. Seguramente, sus obras, 
incluso las que más fama dieron a su nombre, no se convertirán jamás en piezas del repertorio 
corriente para el llamado gran público. Tampoco volverán a ser, probablemente, piezas de 
museo. Tienen valores suficientes como para que las nuevas promociones de oyentes las 
conozcan y puedan tomar contacto periódicamente con estas singulares expresiones del estilo 
renacentista que dio a la humanidad no pocas obras maestras. 

RaymondLepparddirigió L'Ormindo en el Colón, valiéndose de una orquesta reducida, 
y de un elenco que, con la sola excepción del tenor John Wakefield, inglés, estaba formado por 
algunos de los más competentes cantantes locales: Angel Mattiello, Carmen Burello, Susana 
Rouco, Eugenio Valori, Myrtha Garbarini, Norma Lerer, Victor De Narké, Gui Gallardo y 
Tatiana Zlatar. La dirección escénica fue responsabilidad de Martín Eisler, en tanto Roberto 
Oswald fue el autor de la escenografía y el vestuario. 


ESTRENOS DE MUSICA CONTEMPORANEA 


Un número considerable de obrasse estrenóen 1970 en el Primer Festival Internacional 
de Música Contemporánea. Mencionamosentre ellas: Juegos venecianos, de Lutoslawski; Fantasía- 
Impromptu, de Gerardo Gandini; Déserts, de Edgar Varese; Metastasis, de Xannis Xenakis; 
Apariciones, de Gyorgy Ligetti; Angst, de Armando Krieger; Anillos, de Cristóbal Halffter; 
Variante, de Luigi Nono; Mosaico op.36, de Marlos Nobre; Capricho para violín y orquesta, de 
Krysztof Penderecki; Sinfonía, de Virtu Maragno; Génesis 1, de Henryk Gorecki; Ad Ovo, de 
Alicia Terzián; El Ombligo de los Limbos, la Momia y Una Encuesta, de Rodolfo Arizaga. 
También tuvieron su estreno en 1970, Transparencias, de Antonio Tauriello; Auftrag, de Carlos 
Roqué Alsina; Le marteau sans maítre, de Pierre Boulez, y Pas de Cing, de Mauricio Kagel. 


BALLET EN EL TEATRO COLON 
Tres estrenos de nuevas coreografías presentó Georges Skibine con el ballet del Teatro Colón, 
enla temporada 1970: Daphnis et Chloe (Ravel), Romeo y Julieta (Prokoffiev) y El pájaro de fuego 


(Stravinsky), con Marjorie Tallchieff, con la que Skibine bailara en pareja en 1961, siendo 
bailarín invitado del Teatro Colón. 
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1971 
ORQUESTA DEL CONCERTGEBOUW DE AMSTERDAM 


Una vez más los oyentes de Buenos Aires se dieron cita en el Teatro Colón para 
escuchar a una gran orquesta, esta vez, la del Concertgebouw de Amsterdam, la 
Concertgebouworkest del ilustre Mengelberg, que modeló su personalidad. Porque la Orquesta 
del Concertgebouw de Amsterdam tiene una personalidad definida, un estilo que le es propio, 
como a su modo lo tiene la Filarmónica de Viena, entre las pocas que poseen esa característica. 
Incluso entre las orquestas de primer rango internacional, se da el caso de que, detalles aparte, 
muchas se parecen entre sí, y esas semejanzas no pueden ser borradas ni a través de la 
personalidad de los directores. 

Los cuatro conciertos de la orquesta holandesa, tres de los cuales fueron dirigidos por 
Bernard Haitink, un músico y directorexcelente en el que, como dijéramosen otra oportunidad, 
la razón parece privar sobre la expresión razonable, y uno, por el joven Roberto Benzi, invitado 
para la gira sudamericana de la orquesta, permitieron comprobar, a través de programas muy 
eclécticos y atrayentes, las cualidades del famoso conjunto sinfónico, casi centenario. Mahler, 
tan ligado a la tradición de esta orquesta, estuvo representado por la Novena Sinfonía. 

Cuando la Orquesta cumplió setenta y cinco años, Pierre Monteux, recordando su 
asociación con la misma, se refirió a la “forma genuina de hacer música”. Esta es una de las más 
admirables facetas de la Orquesta de la Casa de Conciertos de Amsterdam, cuya inauguración 
en 1888, fue decisiva para la creación de la orquesta. Se refiere que en cierta ocasión, Hans 
Richter se sentó y dejó que la orquesta siguiera tocando sola, sin indicación alguna, para 
mostrar su confianza en la formidable musicalidad y cohesión de la misma. Esa “forma genuina 
de hacer música”, con naturalidad, sin esfuerzo aparente alguno, con una sonoridad que es su 
voz permanente e inconfundible, esa flexibilidad sonora y expresiva que fluye con la frescura 
del agua de un manantial, componen la personalidad de este magnífico organismo sinfónico. 

La Orquesta del Concertgebouw volvió a actuar en Buenos Aires, una vez más en el 
Teatro Colón, en la temporada de 1985, nuevamente dirigida por Bernard Haitink, en tres 
conciertos que se llevaron a efecto del 13 al 15 de setiembre y que constituyeron bellas jornadas 
de arte. 


LA ORQUESTA SINFONICA DE UTAH 


Realmente, despuésdelasaudicionesde la Orquesta del Concertgebouw de Amsterdam, 
ninguna orquesta que no fuera del mismo o de parecido nivel, podía resultar favorecida por ese 
antecedente, tan próximo, por otra parte. Muy pocas orquestas hubieran salido con bien de un 
cotejo de esa naturaleza. 

Juzgada, como corresponde, con abstracción de ese forzado punto de referencia, la 
Orquesta Sinfónica de Utah, con una dotación que excede apenas los ochenta músicos, es una 
buena orquesta, cuyo arquitecto y director titular, Mauricio Abravanel, la ha modelado con 
gran conciencia profesional. Es homogénea y dúctil y demostró que es capaz de responder a 
exigencias, no siempre cautas, propuestas por su director. No todas sus secciones son de parejo 
nivel. La de Metales es verdaderamente notable. Pero en todas ellas, los atriles solistas están 
ocupados por excelentes instrumentistas. 


qa 


Programas mejor concebidos hubieran aumentado sensiblemente el interés de estos tres 
conciertos de la orquesta de la ciudad del Lago Salado. 


LOS CANTANTES LIRICOS 


No decreció en 1970 el número de primeras figuras de la lírica que se presentaban en 
el Teatro Colón por primera vez, y que, unidos a otros artistas ya conocidos, llevaban las 
temporadas de ese teatro a un primer plano internacional. Estos son los más importantes: 

El tenor sueco Nicolai Gedda que más allá de algunos aspectos de su material vocal, 
suscita admiración como consumado cantante, por su musicalidad, su sensibilidad artística y 
su cultura, todo lo cual hace de él un artista de excepción. Gedda debutó en el Colón como Des 
Grieux, y regresó como protagonista de “Fausto” de Gounod en 1971. 

Sherril Milnes, el más importante barítono que ha tenido hasta ahora los Estados 
Unidos después de Leonard Warren, se distingue por la nobleza de sus medios vocales, la 
sorprendente extensión de los mismos en el registro agudo, una técnica perfecta y una sólida 
formación musical sobre la cual reposan su arte vocal y expresivo. En la temporada de su debut 
en Buenos Aires cantóel principal rol de su cuerda en | Vespri Siciliani y Un balloin maschera. 
Regresó en 1971, como protagonista de “Rigoletto” y en 1922, como Scarpia (Tosca). 

Jaime Aragall, un tenor lírico español dueño de un rico patrimonio vocal de calidad 
infrecuente. Voz extensa y aguda y de apreciables cualidades expresivas, Aragall sigue siendo 
todavía un tenor codiciado por los teatro del mundo. 

La soprano alemana Gundula Janowitz, enla que coinciden calidad de medios, refinado 
arte vocal y autoridad estilística. Debutó como Condesa en Las bodas de Fígaro. 

Reri Grist, una soprano “soubrette”, entre las más cotizadas en Europa y en los Estados 
Unidos, su patria. (Susana, en Las bodas de Fígaro) 

Junto a los mencionados debutaron otros distinguidos artistas como el bajo Bonaldo 
Giaiotti y el barítono Tom Krause. 


EL CUARTETO MELOS DE STUTTGART 


Entre los Cuartetos de Cuerdas de mayor calidad que han pasado por Buenos Aires, debe ser 
situado, sin duda alguna, el Cuarteto Melos de Stuttgart, que actuó en esta ciudad a seis años 
apenas de su fundación. Formado por Wilhelm Melcher y Gerhard Ernst Voss, violines; 
Hermann Voss, viola y Peter Buck, violoncelo, jóvenes miembros todos ellos de la Orquesta 
de Cámara de Wiirttemberg, con sede en Stuttgart, la capital de dicho Estado. En el exiguo 
lapso transcurrido desde su creación, el Cuarteto Melos, integrado por expertos en la música 
de cámara, trabajó intensamente y acumuló honores en congresos y en concursos. Consider- 
able prestigio añadió a sus antecedentes la calidad de la ejecución integral de los Cuartetos de 
Schubert. Suya fue también la iniciativa de registrar fonográficamente el ciclo completo de los 
Cuartetos de Cherubini. 

El Cuarteto Melos, se presentó el 8 de setiembre, de 1971, en el ciclo de conciertos 
de la Asociación Amigos de la Música, sumándosele en el Quinteto en Mi Bemol op.44 de 
Schumann, el pianista vienés Paul Badura-Skoda. Se les escuchó, además, en el Cuarteto N? 
3 de Bela Bartók y en el Cuarteto N%1 en Do Menor op.51 de Brahms. El día 18, en un recital 
que se efectuó en el Teatro Colón, desarrollaron el siguiente programa: Cuarteto N* 16 en Mi 
Bemol Mayor K. 428 de Mozart; Cuarteto N* 2 de Rodolfo Arizaga; Cuarteto N? 3 “alla 
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madrigalesca”, de Gian-Francesco Malipiero, y Cuarteto en Do Menorop.10 de Debussy. Una 
amplia muestra, según se ve, que permitió comprobar la amplitud estética y la profundidad 
estilística del conjunto, su admirable perfección técnica, la cohesión, la armonía en el trabajo 
de conjunto, la impecable claridad de su discurso, sin olvidar la belleza de su sonido. 

El Cuarteto Melos, regresó a Buenos Aires en 1974, presentándose el 5 de junio en 
el Teatro Coliseo (Cinco Fugas, de Mozart; Cuarteto op.42 de Brahms y Cuarteto N? 2 del 
op-59 de Beethoven) y al siguiente día nuevamente en Amigos de la Música (Cuarteto K. 458 
“La caza” de Mozart; Cuarteto N? 2 “Cartas Intimas”, de Leos Janacek y Cuarteto N%5 de Bela 
Bartók), reeditando la memorable impresión que dejaran en oportunidad de su debut. 

Catorce años después, en la temporada del año 1988, el Cuarteto Melos regresó a 
Buenos Aires para participar en el Festival Beethoven organizado por Festivales de Buenos 
Aires. En el primer programa, el 18 de mayo ejecutó el Cuarteto N* 15 en La Menor op.132, 
y el Cuarteto N* 7 en Fa Mayor op.59 N* 1 “Rasumovsky”, y en el segundo, el 20 de mayo, los 
Cuartetos en Si Mayor op.18 N* 6, en Fa Mayor op.135 y en Mi Menor op.59 N* 2 
“Rasumovsky”. 

La última visita de este conjunto, data de 1991. 


CUARTETO BEETHOVEN 


El Cuarteto Beethoven —piano y cuerdas—, que hizo su presentación en el Teatro 
Coliseo, enjuliode 1971, estaba formado por Carlo Bruno (piano), Félix Ayo (violín), Alfonso 
Ghedin (viola) y Enzo Altobelli (violoncelo). El oyente porteño conocía muy bien a los tres 
últimos ex-componentes de una de las más notables formaciones instrumentales dedicadas a 
la música del Barroco: I Musici (véase 1964) que casualmente realizaba ese año una nueva visita 
a Buenos Aires. Magníficos instrumentistas, músicos cultivados, contaron, desde 1970, con la 
valiosa colaboración de Carlo Bruno para encarar un nuevo repertorio basado en obras 
camarísticas clásicas y modernas. Fallecido el maestro Altobelli, ocupó su lugarel violoncelista 
Mihai Dancila. 

Se los escuchó en dos recitales. El programa del debut reunía el Cuarteto con piano 

K. 493 de Mozart; el Cuarteto N*1 de Bohuslav Martinu, y el Cuarteto op.15 de Gabriel Fauré. 
Tanto este programa como el que le siguió brindaron abundante material para formarse sobre 
el Cuarteto Beethoven una opinión que sus nuevas presentaciones en Buenos Aires, en 1974 
y 1976, se encargaron de confirmar. Cada una de sus actuaciones, individual y colectivamente, 
constituyeron una fuente de vivo placer desde un punto de vista estrictamente instrumental, 
desplazándose el interés —hasta donde la ejecución y la interpretación pueden disasociarse— 
hasta esta última. Y en verdad, pudieron admirarse versiones de alto vuelo, productos de una 
profunda información histórica y estética de cada obra. Y no transitaron por caminos fáciles: 
el segundo Cuarteto de Max Reger, los tres Cuartetos de Brahms (25, 26 y 60), Cuartetos con 
piano de Mozart; el Quartettsatz de Mahler, el Quinteto La Trucha, de Schubert, con la 
colaboración del contrabajista local Enzo Raschelli Deferraris y otras obras, de Mozart, 
Beethoven, Weber y Reger. 
La más reciente actuación en Buenos Aires del Cuarteto Beethoven, data de 1988. En esa 
oportunidad, el conjunto peninsular actuó en calidad de solista con un conjunto sinfónico al 
que se le dio el nombre de Orquesta Harmonia, dirigida por Simon Blech, en obras de Mozart 
y Beethoven. 


447 


ESTRENOS DE OPERAS DE HAYDN Y MOZART 


El Teatro Colón realizó una nueva temporada de verano en el Teatro Municipal 
General San Martín. Dos estrenos ofreció la Opera de Cámara del primer coliseo argentino. 
El primero de ellos, el 14 de febrero, fue el del “drama giocoso” de Haydn Il mondo della luna. 
Era esta la segunda ópera de Haydn que se escuchaba en Buenos Aires. La primera había sido 
“El Boticario” (Der Apotheke) (ver 1968), de manera que esta nueva Ópera, basada como 
aquella en un libro de Goldoni, vino a ampliar el conocimiento de cómo se manejaba el insigne 
cuartetista y sinfonista en el ámbito del teatro lírico. 

Enrique Sivieri, como director de orquesta; Sarah Ventura como directora de escena 
y un elenco de cantantes integrado por Renato Sassola, Silvia Baleani, Angel Mattiello, Bruno 
Tomaselli, Susana Rouco y Nino Falzetti. La obra fue luego representada en el Teatro Colón. 
El segundo estreno de la temporada, el 12 de marzo, fue el de II Re Pastore, de Mozart con libro 
de Metastasio. Con la dirección musical de Pedro Valenti Costa y la dirección escénica de 
Martin Eisler, la cantaron, Renato Sassola, Diana López Esponda, Myrtha Garbarini, Africa 
De Retes y Menasse Hadjes. La obra pasó más tarde, igual que la anterior, al escenario del Teatro 
Colón. Un dato destacable es que se trató del estreno mundial de la versión original italiana 
de este bello ejemplo del genio mozartiano. 


ESTRENOS EN EL TEATRO COLON 
HÁNDEL Y CARL ORFF 


Después del estreno de “Julio César”, de Hándel en 1968, el Teatro Colón propuso al 
público una nueva experiencia con el teatro lírico hándeliano, aunque de un carácter por 
completo diferente, pues se trataba de una comedia de divertidos equívocos, con un final feliz. 
El título: Xerxes, catorce años posterior a “Julio César”. 

La nueva ópera, confiada a la batuta de Karl Richter, fue cantada por Horst 
Laubenthal, Angel Mattiello, Margarita Lilova, Oliviera Miljakovic, Franz Crass, Susana 
Rouco y Bruno Tomaselli. Director de escena fue Ernst Poettgen. 

El 14 de noviembre, subió a escena Los Triunfos, título bajo el cual Carl Orff reunió 
asus Cantatas Carmina Burana (1937), Catulli Carmina (1943) y El triunfo de Afrodita (1953). 
La primera es la que goza de mayor difusión, tanto en el campo de la música sinfónico-coral 
como en el de la danza. Catulli Carmina, había sido ejecutada en Buenos Aires en una sola 
oportunidad en forma de concierto dirigida por Pedro Valenti Costa, el 31 de mayo de 1957 
en la Sociedad de Conciertos de Cámara. El triunfo de Afrodita, permanecía inédita en nuestro 
medio. 

La dirección musical de este trípticofue confiada a PedrolI. Calderón quien contócon 
la Orquesta, el Coro y el Ballet Estable del Teatro y un calificado grupo de cantantes solistas. 
La régie y la coreografía estuvieron a cargo de Yvonne Georgi. En Carmina Burana intervinieron 
Myrtha Garbarini, Carmen Burello, Nino Falzetti y Bruno Tomaselli. EnCatulli Carmina, Marta 
Carrizo y Renato Sassola, y en El triunfo de Afrodita, Mabel Veleris, José Nait, María Altamura, 
Horacio Mastrango, Jorge Algorta, Lydia de la Merced y Sofía Schultz. 
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DEBUT DE ARTISTAS LIRICOS 


Tres directores de orquesta de alto nivel artístico debutaron en la temporada lírica de 
1971 en el Teatro Colón: el italiano Gianandrea Gavazzeni (véase 1987), el norteamericano 
Thomas Schippers y el alemán Horst Stein, que en 1964 (véase) y en 1968 había actuado en la 
misma sala, pero como director sinfónico. Gavazzeni, dirigió “Fausto”, “Aida” y “Don Carlos”; 
Schippers, “Sanson y Dalila”, y Stein, “Tristán e Isolda” y “Arabella” (véase 1988). 

Entre los cantantes debutantes más destacados, se contaron Nicolai Ghiaurov 
(Mefistófeles en “Fausto” y Felipe II, en “Don Carlos”), en la misma línea de Rossi Lemeni y 
Boris Christoff, y uno de los mayores valores actuales de su cuerda, y el tenor James King, dueño 
de excelentes medios vocales y una línea de canto intachable (Radamés, en “Aída” y Sanson, 
en la obra de Saint-Saéns). James King regresó en 1981 para cantar el rol de Sigmundo en “La 
Walkyria”, en el que obtuvo un éxito resonante. 


EL CORAL DE BUENOS AIRES 


El Coral de Buenos Aires, surge en 1971 como consecuencia de la fusión del coro 
masculino del Colegio San Juan de San Isidro, con las sopranos y contraltos del Coro de Punta 
Chica. Jaime Botana Escudero, director del Coral de Buenos Aires, había formado el Coro del 
Colegio San Juan como el de Punta Chica, entre 1963 y 1964. 

Desde su fundación el Coral de Buenos Aires ha actuado en los Festivales Bach 1978 
y Mozart 1981. También se ha presentado en el Teatro Colón, en manifestaciones organizadas 
por asociaciones musicales de la capital y del interior de la república, y ha intervenido en 
numerosos festivales de coros. 

En 1981, realizó una importante gira europea, ofreciendo cuarenta y un conciertos, 
entre ellos el que realizaron ante S.S. el Papa Juan Pablo 11 en el Vaticano, en la Basílica de 
San Francisco de Asís y en las catedrales de Canterbury y Coventry, etc. 

En 1983 realizó una gira por los Estados Unidos que comprendió numerosas ciudades del país 
del Norte e importantes centros culturales y religiosos, así como conciertos televisivos. En el 
curso de esta gira, el Coral de Buenos Aires fue dirigido, en Atlanta, por Robert Shaw. 


ESTRENOS EN LOS CONCIERTOS 


Entre los estrenos y primeras audiciones que se registraron en la temporada de 
conciertos de 1971, recordaremos las siguientes: Siete Canciones Tempranas, de Alban Berg; 
Concierto para piano y orquesta, de Roberto Caamaño; Ludus-1 y Resonancias 111, de Hilda Dianda; 
Sinfonía N? 2 de Oscar Lorenzo Fernández; Sinfonía N* 5, de Hans Werner Henze; Ciclo de 
Dante Alighieri, de Roberto García Morillo; Sinfonía N? 2, de Prokoffiev; Polymorphia, de Krysztof 
Penderecki; Sympton, para orquesta, y Uberwindung, para solistas y orquesta, de Carlos Roqué 
Alsina; Sinfonía para ocho voces solistas y orquesta, de Luciano Berio; Poema de la Saeta, de Luis 
Gianneo; Concierto para guitarra y orquesta, de Ernesto Halffter. 


ESTRENO DE “CASCANUECES” 


La temporada de ballet del Teatro Colón se inauguró con la reposición de Cascanueces, 
cuya última representación en ese escenario databa de 1944. La nueva creación coreográfica 
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le fue confiada a Rudolf Nureyev (véase 1967), quien poco tiempo atrás había montado la 
misma obra en el Teatro Alla Scala de Milan. La escenografía y el vestuario fueron obra de 
Nicholas Georgiadis. 

Nureyev, que fue también el bailarín-protagonista del ballet de Tchaikowsky, tuvo 
como “partennaire” a Olga Ferri, una de las figuras más relevantes del ballet argentino de la 
segunda promoción. Otra notable bailarina nacional, Norma Fontenla, asumió en varias 
funciones el rol de Clara. Finalizada su actuación en el Teatro Colón, Nureyev ofreció varios 
recitales en el Coliseo. 


EL BALLET-THEATRE CONTEMPORAIN 


Los aficionados al ballet pudieron apreciar en tres sesiones que se realizaron en el 
Teatro Coliseo en el marco de la temporada del Mozarteum Argentino, al Ballet-Théátre 
Contemporain —creado en 1968 y establecido a la sazón en la ciudad de Amiens— constituído 
por treinta y cinco jóvenes bailarines (ninguno de ellos mayor de veinticinco años). La 
formación clásica de sus integrantes no le impide alinearse entre las expresiones del ballet 
europeo moderno. Su repertorio está formado por obras concebidas sobre la base de la música 
contemporánea. Así, se vieron creaciones coreográficas sobre músicas de Stravinsky (Danzas 
Concertantes), Luciano Berio, Gyorgy Ligeti (Requiem para soprano, mezzo, dos coros y 
orquesta), Kazuo Fukushima (Hiyyo, 1963), Edgar Varese (Amerique), sin olvidar la música 
electrónica para el pas-de-deux Violostries del coreógrafo Michel Descombey, ni el “collage” de 
músicas “pop”. 

La opinión general coincidió en que el Ballet-Théátre Contemporain era un ballet 
muy profesional que contaba en sus filas con valiosos elementos. Frangoise Adret, era su 
directora. 

El Ballet Théátre Contemporain, con sede ahora en la ciudad de Angers (de acuerdo con 
la política de descentralización de la actividad artística francesa—, regresó a Buenos Aires en 
1978, presentándose ahora en el Teatro Colón, con Frangoise Ardetcomo directora coreográfica. 
Su programa de presentación, el 25 de abril, incluía las siguientes obras: Cuatro temperamentos, 
obra de Balanchine sobre música de Hindemith y la única, enel repertorio de la Compañía que 
no fue creada para la misma; Balloon, con música de Earle Brown, coreografía de Carolyn 
Brown; Violostries, coreografía de Michel Descambey sobre música de Parmegiani y Erlih, y 
Pasdansés, con música de Stravinsky y coreografía de Dirk Sanders y René Goliard. 

En susegundo programa, el conjunto francés presentó otras cuatro obras: Mobilissimo, 
música de Charles l ves, coreografía de René Goliard; Sans Titre, música de Stravinsky, coreografía 
de Lar Lubovitz; Solsticio, coreografía de Frangoise Ardet sobre un montaje sonoro de Ardet y 
Barnard Leblond, y Cooking French, coreografía de Louis Falco, música de Michael Kamen. 


NUEVO BALLET NACIONAL 


Un nuevo ballet de compositor nacional fue estrenado en la sala Martín Coronado 
del Teatro General San Martín durante la temporada de verano que realizaba allí el Teatro 
Colón: Spiritu tuo, del compositor Bruno D'Astoli, con coreografía de Antonio Truyol. Este 
estreno se efectuó el 18 de marzo de 1971. 
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1972 
LA ORQUESTA DE LA RADIO-TELEVISION FRANCESA 


Creada en 1934, la Orquesta de la O.R.T.F. es una de las más jóvenes orquestas 
sinfónicas de Francia —sólo la aventaja en juventud la Orquesta de París (véase 1980), la Orquesta 
de la Radio- Televisión Francesa, que en el mes de mayo de 1972 ofreció un ciclo de tres 
conciertos en el Teatro Colón, dos de ellos con Jean Martinon, director de orquesta francés que 
había actuado en Buenos Airesen 1956, y uno, por el compositor y director de orquesta Marius 
Constant. 

El anuncio de la presentación de esta orquesta no provocó expectativa alguna en el 
público que hasta entonces había reaccionado entusiastamente en oportunidad del debut de 
otras orquestas extranjeras. Ello fue evidente ante la escasa concurrencia que asistió a estos 
conciertos. El resultado artístico de la actuación de la O.R.T.F. se encargó de dar la razón al 
público, aunque ello obedeció más que a la calidad de la orquesta, de muy respetable nivel, sino 
al aspecto interpretativo, y este fue responsabilidad de los directores, que rivalizaron en 
parquedad expresiva. 

Transformada en Orquesta Nacional de Francia, volvió la O.R.T.F. a Buenos Aires en 
1988. No solamente el nombre es otro, la orquesta misma ha cambiado en su composición 
como lo denotan muchos rostros jóvenes que ocupan los atriles. También ha cambiado su 
espíritu. Es ahora una orquesta homogénea, brillante y comunicativa que dio impecable 
respuesta a los más mínimos requerimientos de su director, Lorin Maazel, un antiguo conocido 
del público porteño. 

Los tres conciertos que la Orquesta Nacional de Francia ofreció en el Teatro Colón, 
constituyeron en gran parte un homenaje a la música de Francia, representada por obras de 
Berlioz, Ravel y Roussel, que no se escuchaban hacía mucho tiempo en un nivel de ejecución 
tan brillante. A esas obras —Obertura de Benvenuto Cellini y fragmentos de Romeo y Julieta, 
de Berlioz; Rapsodia Española, La Valse y Ma Mére l'Oye, de Ravel; Bacchuset Ariane y Suite 
N? 2 de Roussel se sumaron Cuadros de una Exposición, en la orquestación de Ravel, El pájaro 
de fuego, de Stravinsky, y Sinfonía N* 9 de Dvorak. 

En el mismo lugar donde en 1987 lo hiciera la Filarmónica de Nueva York la Orquesta 
Nacional de Francia, ofreció luego un concierto al aire libre que fue seguido por una 
extraordinaria concurrencia. 


LA ORQUESTA FILARMONICA DE ISRAEL 


Esta orquesta, cuya creación es, si se quiere reciente, si se la compara con la antigúedad 
de los principales organismos sinfónicos europeos, ha ido alcanzado gradualmente un honroso 
nivel internacional. 

En su primera visita a Buenos Aires, vino con un director que ha actuado varios años 
al frente de la misma: Zubin Mehta (véase 1962), un director de los más relevantes de su 
generación gracias a su magnífico oficio y a una naturaleza musical que no es posible negarle. 
Es un director ideal para el público que gusta de los grandes, ampulosos gestos; de los grandes, 
espectaculares climax sonoros, en los que se complace vivir inmerso el músico indio. Es más 
que probable que estas características nosean las que másconvienen a la Filarmónica de Israel, 
una orquesta excelente —cómo dudarlo—, incluso una orquesta brillante, pero que tiene sus 
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debilidades y una de ellas es la de no resistir que se fuerce continuamente los más altos niveles 
de la dinámica, sin perder a la postre calidad sonora. Los metales y la percusión de la 
Filarmónica israelí son de rara calidad, pero tienen un límite de posibilidades. Por otra parte, 
mantener a una orquesta dentro de un margen dinámico extremo, no hace de la audición un 
placer. No puede atribuirse a la orquesta el hecho de que en ninguno de sus tres conciertos 
decayese la obstinada tensión y saturación sonora que le impuso su director. 

Un momento clave de estos conciertos, para orquesta y director, fue la estupenda 
versión que ofrecieron de El Mandarín Maravilloso, de Bartók. 

Capitaneada nuevamente por Zubin Mehta, la Orquesta Filarmónica de Israel volvió 
a actuar en Buenos Airesen 1980. Lo hizo en el Teatro Colón, donde ofreció cuatro conciertos 
que, dentro del peculiar estilo interpretativo de su director, permitió confirmar las cualidades 
que hacen de ella una excelente orquesta. 


ESTRENOS EN LOS CONCIERTOS 


Dos obras de autor argentino: La Mansión de Tlaltoc, de Antonio Tauriello, y 
Homenajes1969, de Silvano Picchi; Sinfonía N* 2, de José Tal, y Noche de Verano, de Zoltan 
Kodaly. 


JANOS STARKER 


El debut del violoncelista húngaro Janos Starker en Buenos Aires constituyó una 
revelación quizá mayor que la que deparan, antes y después de él, otros artistas de su tiempo 
como Pierre Fournier, Mstislav Rostropovich y André Navarra. La solidez granítica de la 
técnica del instrumento, la deslumbrante agilidad y seguridad de la mano izquierda que no 
permite deslizar una coma en más o en menos de la afinación exacta y un arco tan preciso como 
ponderado posee el artista magyar; pero no son menos notables su musicalidad, su versatilidad 
estilística y su medida elocuencia. Se maneja con un repertorio que va de Vivaldi a Bartók. No 
esexagerado afirmar que es un magnífico intérprete de Bach, comolo esde los grandes maestros 
de la música de su país. Sus recitales tienen por todo ello absorbente interés a la par que su 
intervención en los conciertos con orquesta pone de relieve la comodidad con que el artista 
se mueve en un mediofónico enel que ha actuado durante muchosañosen los másimportantes 
conjuntos sinfónicos de Europa y los Estados Unidos. Agreguemos que Janos Starker goza de 
inmenso prestigio como maestro del violoncello. 

La presentación de Starker en Buenos Aires, se realizó en el Teatro Coliseo en la 
temporada del Mozarteum Argentino. Allí, en las Sonatas para violoncello solo N* 2 en Re 
Menor y N? 6 en Re Mayor de Juan Sebastián Bach y en la Sonata en La Mayor op.69 de 
Beethoven, secundado ahora por Enrique Ricci, hizo una contundente demostración de 
virtuosismo trascendente. En la misma temporada se le escuchó como Solista de la Sinfonía 
Concertante en Mi Mayor op.125 de Prokoffiev, con la Filarmónica de Buenos Aires dirigida 
por Serge Baudo. 

Regresó Starker a Buenos Aires en 1974, para actuar con la Camerata Bariloche como solista 
de los conciertos en Do Mayor de Haydn y en Si Bemol Mayor, de Boccherini, deslumbrando 
una vez más con su técnica y con su sobria pero igualmente penetrante expresividad. 
Nuevos conciertos de este artista en Buenos Aires, se registran en 1978 y 1988 e incluyen, 
además de recitales, actuaciones con la Orquesta Filarmónica de Buenos Aires. 
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ARTO NORAS 


Este violoncelista finés, graduado en la Academia Sibelius de su país, estudió luego 
en el Conservatorio de París con Paul Tortelier, conocido por el público de Buenos Aires, 
obteniendo en 1964 el primer premio de dicho Instituto, tras lo cual inició su carrera de 
conciertos, primero en Europa, y luego extendiéndola a los Estados Unidos y otros países de 
América. A su actividad como concertista, se suma la que desarrolla en el campo de la música 
de cámara como integrante del Cuarteto de la Academia Sibelius y del Trio Helsinki. 

El debut de Arto Noras en Buenos Aires se produjo en el Teatro Colón el 20 de junio 
de 1972, con el siguiente programa: Sonata en La Mayor, de Boccherini; Sonata en Fa Mayor 
op.99, de Brahms; Monólogo para violoncelo solo (In Memoriam José Maria Castro), de 
Washington Castro; Sonata op.40 de Shostakovich, y Variaciones sobre la “Plegaria” del 
“Mosé”, de Rossini, de Paganini. 

El crítico Juan Pedro Franze, consignó en las columnas del periódico “Buenos Aires 
Musical” su opinión sobre el artista debutante: 

“Evidenció de inmediato su sonido rico en matices, bello, equilibrado. Además, 


llamó la atención la afinación exactísima de que es dueño y la autoridad interpretativa que pone de 
manifiesto...” 


Arto Novas volvió a actuar en Buenos Aires en varias temporadas, tanto en recitales 
como en conciertos con orquesta. 


ORQUESTA DE CAMARA HOLANDESA 


Creada en 1955, con Szymon Goldberg como primer director permanente (lo era 
todavía cuando la Orquesta vino a Buenos Aires), la Orquesta de Cámara Holandesa, debutó 
en el Teatro Coliseo, donde ofreció dos conciertos, en mayo de 1972. Al frente de la misma, 
se desempeñó el director invitado David Zinman. 

Uno de los conjuntos de cámara más apreciados de Europa, la orquesta neerlandesa 
demostró ser, un aguerrido conjunto de sobresalientes cualidades técnicas y musicales que no 
se vieron empañadas por ocasionales indecisiones de su conductor. Sobre todo en obras tan 
delicadas como el Divertimento para Cuerdas de Bartók y la suite Lírica de Alban Berg, sus 
versiones fueron absolutamente magistrales y fueron ellas, precisamente, las que se encargaron 
de revalidar el prestigio de que goza internacionalmente este notable conjunto, que viene de 
un país donde la la música se hace invariablemente en un altísimo nivel de excelencia. 


ESTRENO DE BOMARZO DE GINASTERA EN EL COLON 


Quizás algún día, cuando haya retornado la calma a los espíritus, cuando estemos en 
condiciones de analizar con la mente fría ese lamentable acontecimiento de nuestra vida 
musical y cultural, en general, que fue la prohibición de estrenar la ópera “Bomarzo”, de nuestro 
compatriota Alberto Ginastera, que debió subira escena en el Teatro Colón en el mes de julio 
de 1967, podremos saber, considerados todos los factores intervinientes y correctamente 
evaluados los mismos, la verdadera causa de ese desatino que infortunadamente no pudo ser 
evitado y que emanó directamente del más alto nivel del gobierno. Otro gobierno, del mismo 
origen queel anterior, dejósinefecto laarbitraria medida y Bomarzo pudofinalmente serestrenada 
en la Argentina, el 5 de mayo de 1972. 
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Esa noche, se vivió en el Teatro Colón una velada cargada de expectativa como ocurre siempre 
en las grandes ocasiones. A la arbitrariedad de la prohibición, se sumaban las supuestas razones 
morales en que se habría basado aquella, sin olvidar, por supuesto, el lugar que su autor, un 
argentino, ocupaba en el mundo de la música, y el autor del libro, Manuel Mujica Láinez, en 
el mundo de las letras. Como dijo el crítico Juan Pedro Franze, 

“El duque de Bomarzo hizo finalmente su esperada entrada en el Teatro Colón. Lo 
hizo con un atraso de cinco años y lo que fue ahora, pudo ser ayer... Entre nosotros, entonces, se agregó 
uno más a su ya nutrida corte de monstruos: el prejuicio, y también la maledicencia”. (“Buenos Aires 


Musical”). 


Antonio Tauriello, encaró con autoridad las dificultades acumuladas en la orquesta, 
en tanto un competente elenco superaba la difícil prueba de las partes vocales. Eran Salvador 
Novoa, Claramae Turner, Isabel Penagos, Joanna Simons, Renato Cesari, en las partes de 
mayor importancia. Romano Gandolfi dirigió el Coro, y Tito Capobianco fue el “regisseur”. 
Escenógrafo: Ming-Cho-Lee y José Varona, autor del vestuario. 

Bomarzo, es la ópera de Alberto Ginastera que ha corrido más mundo, pues ha tenido 
numerosas representaciones en los Estados Unidos, donde fuera estrenada, y en varios países 
europeos. Sus valores estrictamente musicales, están más allá de toda duda. Lo mismo cabe 
afirmar respecto de la maestría en el manejo de los efectos orquestales, en tanto la parte vocal 
no emerge con definición de un planteo comprometido con propuestas técnicas y expresivas 
que se oponen entre sí. Como habría de ocurrir más tarde con su tercera ópera Beatrix Cenci, 
que llegó al Colón en 1992, los mayores valores de Bomarzo se encuentran en la orquesta y 
dentro de ellos, se imponen los efectos instrumentales que el autor maneja sabiamente. 


ESTRENO DE “ALBERT HERRING”, DE BRITTEN 


Albert Herring, de Brittten, fue estrenada el 23 de marzo, en la temporada de verano 
que el Teatro Colón realizaba en el Teatro Coliseo, y estuvo a cargo de la Opera de Cámara 
del Teatro Colón. Opera de Cámara, Britten utiliza, en consecuencia una pequeña orquesta 
de trece instrumentos para una música radiante, sólo en ocasiones interrumpida por situaciones 
emotivas. Se trata de un magnífico, fresco, colorido, rezumante de humor en el que son 
expuestas las costumbres, los prejuicios y los principios morales de cierta pequeña comunidad 
de un condado inglés. La anécdota es encantadora y la música, de primer orden. Fue cantada 
en traducción española de Antonio Yepes. Director musical fue Enrique Sivieri y director de 
escena, Martin Eisler. Entre los principales intérpretes, se contaron José Nait, Luisa Bartoletti, 
Myrtha Garbarini, Mabel Veleris, Angel Mattiello y Eugenio Valori. 

Albert Herring se presentó el mismo año, el 14 de setiembre, en el Teatro Colón. 


DEBUT DE PLACIDO DOMINGO 


En la temporada lírica del Teatro Colón se registró un esperado debut: el del tenor 
Plácido Domingo, cuyo nombre ya brillaba en la escena lírica internacional. Su presentación en 
el Teatro Colón con “La forza del destino”, satisfizo plenamente las mayores expectativas y sus 
nuevas presentaciones, en 1981 y 1982, además de demostrar el poder de convocatoria del 
notable cantante español, sirvieron para confirmar su gran presencia vocal y expresiva, su 
versatilidad, su rico bagaje musical y su capacidad de entrega que le han permitido ocupar un 
prominente lugar en el mundo de la ópera. Volvió a Buenos Aires en 1992 para ofrecer un 
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concierto que se efectuó al aire libre en el centro de la ciudad, y que congregó una audiencia 
multitudinaria. 

En la misma temporada, se inscribe el debutde la sopranoargentina Ana María González 
actualmente huésped de importantes teatros de Europa. 


BALLETS EN EL TEATRO COLON 


En la temporada de 1972, el Cuerpo de Baile del Teatro Colón estrenó el ballet La 
Cenicienta, de Prokoffiev-Skibine, e incorporó a su repertorio El prisionero del Cáucaso, de 
Khachaturian-Skibine. 

En una Gala de Estrellas, realizada en la misma sala, se presentaron conocidos bailarines; 
auténticas estrellas, algunos. Se contaron entre ellos: Margot Fonteyn, Yvette Chauviré, 
Attilio Labbis, Marjorie Tallchief, Cynthia Gregory, Ivan Magy, Eleonor D'Antuono, Ted 
Kivitt, Wasil Tupin, Ann Jenner, Jennifer Penney y Michael Coleman. 


BALLET NACIONAL EN EL COLISEO 


El 9 de marzo de 1972, en la temporada de verano que el Teatro Colón realizó en la 
sala del Coliseo, fue estrenado el ballet en cinco cuadros La Cautiva, con música de Alberto 
Ginastera y coreografía de Néstor Roygt. 
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“LA GUERRA Y LA PAZ” 
UNA NUEVA “MEDEA” 


La guerra y la paz, última ópera de Prokoffiev, basada en la novela de Tolstoi, subió 
a escena en el Teatro Colón, con carácter de estreno sudamericano, el 18 de noviembre en una 
adaptación del director de orquesta Rudolf Vasata, lograda en base a profundos cortes en la 
partitura de los que no fueron excluídos episodios corales de gran importancia musical. 
Pareciera que la circunstancia de que Prokoffiev haya hecho y rehecho incontables veces su 
gigantesca obra, de la que resultó incluso una versión que debió ser presentada en dos veladas 
consecutivas, fuera suficiente para que cada director, cada teatro, se consideren con derecho 
a tratar la ópera de acuerdo con sus propios propósitos o limitaciones. 

Mucho más que en la adaptación de la obra, se lució Rudolf Vasata en la dirección 
musical de la misma. Regisseur, fue Karel Jernek. Los cantantes se expidieron en castellano, de 
acuerdo con una traducción debida a Jorge Lechner. Del elenco que se formó para los cuarenta 
personajes de la ópera, sobresalió Renato Cesari, como Andrei Bolkonski. 

En un concurso para una obra lírica promovido por las autoridades del Teatro Colón, 
resultó premiada, con derechoa representación, la tragedia lírica Medea, del compositorargentino 
Claudio Guidi Drei, quien, basándose en la tragedia de Eurípides, se propuso actualizar el mito 
revistiéndolo con un ropaje musical moderno, en el que se vale de procedimientos seriales. 
Guidi Drei cumplió sus propósitos, que dieron como resultado un trabajo profesional serio y 
sólido. 

La obra se estrenó el 1? de julio. La dirigió Bruno D'Astoli; regisseur fue Constantino 
Juri, y el elenco de cantantes estuvo integrado por Adriana Cantelli (protagonista), Isabel 
Casey, Liborio Simonella y Luis Veronelli. 
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DEBUT DE UN CANTANTE 


A poco de iniciar su carrera internacional, hizo su debut en el Teatro Colón el tenor 
español José Carreras, actualmente uno de los valores más sólidos de su cuerda y huésped 
permanente de los principales teatros líricos del mundo. Carreras ha superado un período 
crítico de sus medios, y su voz lírica, fresca, extensa y flexible, con el complemento de un cálido 
temperamento y un sólido sostén musical, se ha plegado satisfactoriamente alasexigencias que 
requerían en otros tiempos (y siguen requeriéndolos), intérpretes de mayor caudal y mayor 
fuerza. 


EN LOS CONCIERTOS: ESTRENOS 


Cantata coreográfica op.15 De la Danza y de la Muerte, sobre textos del P. Domingo 
Renauditre de Paulis, de Jorge Fontenla; Vox Clamantis, para tres trompas solistas y orquesta, 
de Petr Eben; Mnemon IV, de José Merenzano. 


AURELE NICOLET 


El 15 de agosto, en la temporada de la Asociación Amigos de la Música, se presentó 
enel Teatro Coliseo, el flautista suizo Aurele Nicolet. Con la colaboración del pianista Enrique 
Ricci, hizo escuchar la Sonata en Do Mayor K. 14 y la Sonata en Fa Mayor K. 13, de Mozart; 
Introducción y Variaciones sobre “Trockene Blumen”, de La Bella Molinera, op.160 de 
Schubert; Sequenza, de Luciano Berio, Sonata, de Hindemith, Balada, de Frank Martin y Mei, 
de Fujushima. Se le escuchó también como solista con el Ensamble Musical, en los dos 
conciertos para flauta y orquesta K. 313 y 314, de Mozart. 

Con infrecuente unanimidad, la crítica destacó las excepcionales cualidades en 
materia de técnica y sensibilidad musical del instrumentista suizo que, siendo muy joven, fuera 
llamado por Wilhelm Furtwángler para ocupar el atril de flauta solista de la Filarmónica de 
Berlín (1950-1959). Un músico notable, en efecto, cuyo admirable mecanismo coincidía con 
una vena artística tan profunda como dúctil. 


NIKOLAIS DANCE THEATRE 


Uno de los exponentes más caracterizados de la danza moderna, el Nikolais Dance 
Theatre, formado y dirigido por Alwin Nikolais, un artista creador, cuyo trabajo, a juicio del 
crítico Carlos Osvaldo Garde, “está fundado en los ideales estéticos de Mary Wigman, el 
resultado del psicoanálisis freudiano, la concepción del teatro tal como la pensó Arnaud, el 
resumen último de la danza académica y la quintaesencia del expresionismo”. 

Tal vez no exista mejor definición de Alwin Nikolais, que la de hombre de teatro. El 
es, en efecto, un artista creador del teatro total, porque combina con incomparable ingenio, 
sobre la base de su complejo universo estético. Partiendo de la base de que “la danza es un arte 
de movimiento, no de emoción”, funde los movimientos de sus escasos personajes danzantes 
con los elementos sonoros que le proporcionan partituras electrónicas de las que no están 
excluídas las voces humanas, los elementos lumínicos, que juegan un papel especialmente 
importante y otros recursos de la escenotécnica, todo ello en un solo acto creativo. La danza 
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noessino uno de los medios —síel más importante de que se vale para expresar su pensamiento. 
Por ello, no nos parece más apropiado, hablar, tratándose de Alwin Nikolais, de una creación 
estrictamente coreográfica, sino más bien de una acción teatral. Talento original, Nikolais es 
también un formidable realizador. Con prescindencia del interés que suscite su posición en el 
mundo de la danza, preciso es reconocer la belleza de las imágenes que es capaz de crear 
valiéndose de una multiplicidad de recursos genialmente manejados. 

Nuevas actuaciones en Buenos Aires, siempre en el Teatro Colón, realizóel conjunto 


de Alwin Nikolais en 1975, 1977 y 1979. 
LONDON CONTEMPORARY DANCE THEATRE 


Entreel 19 yel 27 de mayo—cinco funcionesen total —actuó en el Teatro Colón este 
grupo británico de danza contemporánea, fundado a comienzos de la década del Sesenta por 
iniciativa de Robin Howard cuyo propósito fue el de “incorporar nuevoselementose ingredientes 
al ballet clásico”. Para ello, se crearon becas destinadas a bailarines profesionales, interesados 
en esa experiencia y dispuestos a asimilar nuevas técnicas. Robert Cohan , ex "partennaire" de 
Martha Graham y principal bailarín y co-director de la “troupe” fue designado director 
artístico. 

RobertCohan, con referencia alos lineamientosde la danza moderna, ha manifestado 
que “el propósito para expresarse a través de ella es que alguien brinde una imagen, concepto 
o expresión muy personal a un tipo de acontecimiento teatral que se basa en el movimiento; 
la forma que éste adopta no es tan importante como la idea en sí. Si bien existen leyes formales 
alasque uno debe obedecer en la composición, la forma y estructura básica seven determinadas 
por el concepto de la manera de moverse. Un coreógrafo moderno trabaja en el tiempo y el 
espacio y en las distintas maneras de presentar el tiempo y el espacio en el movimiento, en la 
idea y en la imagen”. 

Todas las obras que este conjunto presentó en Buenos Aires tenían carácter de estreno 
para el público porteño. Ninguna de ellas interesaba tanto como El Penitente, pues este ballet, 
estrenado en 1940, era obra de Martha Graham. En una nota publicada en “Buenos Aires 
Musical”, Paulina Ossona, recuerda agudamente, unas palabras de Graham: "Lo que yo hago 
es natural para mi, se me amolda como mi propia piel”, para luego apuntar que de las 
representaciones de aquélla surgía una aura de magia danzante que faltó en la versión del 
London Contemporary Dance Theatre. “Su simple ubicación en el programa —dice— (se 
ubicó al comienzo del mismo) habla bien a las claras de la falta de aprecio que la compañía tiene 
por esa obra que no les da oportunidad para el despliegue de espectaculares acrobacias en las 
que el conjunto parece complacerse con mayor fruición.” 

Otras obras del programa del debut fueron People y Cell (Cohan) y Cantabile, de la coreógrafa 
argentina Noemí Lapzeson sobre música de Michel Finnissy. 


1974 
MAURICIO KAGEL Y EL CONJUNTO COLONIENSE 

Mauricio Kagel, nacido en Buenos Aires e integrante, hasta su radicación definitiva 
en Alemania, a partir de 1957, de la Agrupación Nueva Música, fundada y dirigida por Juan 


Carlos Paz, de quien fuera discípulo, se enroló en aquel país en el llamado Grupo de Colonia 
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que trabajaba en el laboratorio de la Radio Alemana del Oeste, participandoen un movimiento 
que pretendía romper con sus nuevas ideas la hegemonía de los compositores que se habían 
hecho famosos desde los Cursos de Verano de Darmstadt. Previamente, habían librado una 
lucha sin cuartel contra todo el pasado de la música. De esta guerra ideológica contra el supuesto 
“establishement” de la música, nació el teatro instrumental de Mauricio Kagel, que la 
ultravanguardia centroeuropea recibió con alborozo. 

En 1974, Mauricio Kagel regresó a Buenos Aires, con su Conjunto Coloniense para la 
Música Nueva y Teatro Musical, para dos presentaciones auspiciadas por el Instituto Goethe y 
la Asociación Amigos de la Música, que se realizaron en el Teatro Coliseo los días 17 y 18 de 
setiembre respectivamente. El primer programa reunió varias obras de títulos sugerentes tales 
como Golpe tras golpe, Con Voce, para tres ejecutantes mudos; un Cuarteto para Sierras Melódicas, 
Sur Scene (Pantomimas) —la base sobre la cual reposa el teatro musical kageliano—, etc. todas 
con dosis disímiles de ingenio. El segundo programa presentó dos obras de mayor volumen 
compuestasen 1970: Táctil para tres (un actor, un mimo, un cantante y tres músicos) y la pieza 
de concierto escénica Répertoire, que se basa en el siguiente postulado: “Opera -malentendido 
histórico trasladado a la escena, que sugiere que el todo podría ser más que la suma de las partes” 
(las partes, en este caso, son un libreto, una acción, una música, un decorado y una escena 
actuada). 

Sea cual fuere la opinión que haya merecido este tipo de espectáculos, fue uma 
interesante, aunque agobiadora experiencia, poder apreciar en forma directa una corriente de 
futuro imprevisible que se da en la actualidad en el campo de la música y en la que está 
comprometido un músico argentino. 


ANDRÉNAVARRA 


Fogueado en la práctica de la música de cámara, solista de la Orquesta de Conciertos 
Colonne de París, el violoncelista André Navarra inició su carrera concertística a los veintiseis 
años de edad, luego de haber sido galardonado con el primer premio en el Concurso 
Internacional de Viena. 

El artista francés impuso desde entonces sus brillantes condiciones antes los públicos 
más diversos, no tardando en ser considerado digno de figurar entre los más relevantes colegas 
de su tiempo. Buenos Aires no podia dejar de figurar, en sus giras de conciertos y, pospuesta 
varias veces, su primera visita se produjo en 1974. Navarra tenía por entonces sesenta y tres 
años y se encontraba en la plenitud de su talento. Se presentó el 19 de junio en el Teatro 
Coliseo, en la temporada de conciertos de la Asociación Amigos de la Música, haciendo 
escuchar, con la colaboración del pianista Werner Genuit: Piezas de concierto, de Couperin; 
Sonata en Re Mayor, de Locatelli; Sonata en Do Mayor, de Prokoffiev; Sonata op.8 para 
violoncelo solo de Zoltan Kodaly, y Variaciones sobre un tema de Rossini, de Paganini- 
Navarra. En su segunda presentación se lo apreció como solista del Concierto op.104 de 
Dvorak, con la Orquesta Sinfónica Nacional dirigida por Jean-Pierre Jacquillat, y en el Teatro 
Colón, con la Filarmónica de Buenos Aires dirigida por Pedro Calderón, en el Concierto en 
Re Mayor op.105 de Haydn. 

En 1975, nuevamente en Buenos Aires, Navarra desarrolló una amplia labor. En el 
Teatro Coliseo —Sociedad de Conciertos de Buenos Aires, con orquesta dirigida por Simón 
Blech, fue intérprete de Schelomo, de Bloch, y del Concierto op.104 de Dvorak. Luego, el 26 
de junio, para Amigos de la Música, presentó un programa Beethoven, con las Variaciones 
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sobre un tema de “La flauta mágica”, de Mozart, y de “Judas Macabeo”, de Hándel; la Sonata 
op.69 y una Sonata del op.102. También ofreció un programa para dos recitales de la 
Asociación Wagneriana. 

Verdadero maestro del violoncelo, Navarra es un artista cabal, un intérprete refinado, 
aristocrático, sin mengua de la calidez y emotividad de expresión. 

En ocasión del debut de este artista en Buenos Aires, Claudio von Foerster escribió en “Buenos 
Aires Musical”: 

“La poesía fue, es y seguramente seguirá siendo una de las formas más elegantes que 
encontró el hombre para expresarse. Sólo el día que la poesía pierda esa que es una de sus cualidades 
distintivas perderá validez el mensaje de los músicos como André Navarra. Porque, esencialmente y en 
lo más recóndito de su trabajo interpretativo, Navarra es un poeta del violoncelo. Cada frase, cada giro, 
todos sus métodos de expresión y hasta su presencia física, denotan galanura y elegancia. Esevidente que 
todos los rasgos de finura que transmiten su arco y su intelecto, encuentran vehículo tan apropiado en 
el instrumento que eligió, como calurosa receptividad en su público oyente.” 


ORQUESTA JOHANN STRAUSS DE VIENA 


Con este nombre, integrantes de varias orquestas vienesas forman cada año un 
conjunto con el cual emprenden giras al exterior. La Orquesta Johann Strauss hizo su debut 
en Buenos Aires en mayo de 1974, y actuó en los teatros Coliseo y Colón. Kurt Wóss, su di- 
rector, no era un desconocido para el oyente habitual de los conciertos porteños, pues actuó 
con la Sinfónica Nacional en los años 60s. Los programas de la Orquesta Strauss combinaban 
dos vertientes caras al espíritu vienés: por una parte, Haydn, Mozart, Beethoven y Schubert; 
por la otra, el vals, emperador del estilo Biedermeier. Como está integrada por excelentes 
profesionales, familiarizados con la ejecución y el estilo de lo que podríamos llamar los clásicos 
vieneses, sus versiones son correctas y respetuosas, y adquieren especial brillo en la ejecución 
de la música que responde a su denominación. 

La Orquesta Johann Strauss, siempre con la dirección de Kurt Wóss, volvió a actuar 
en Buenos Aires en 1979 y en 1986, los programas de este último año, fueron íntegramente 
dedicados al vals vienés. 


UNA ADMIRABLE LIEDERISTA 


En tres recitales, que se realizaron en los teatros Coliseo (con los auspicios de la 
Asociación Wagneriana ) y Colón, la soprano norteamericana Jessye Norman se ubicó entre 
las mejores liederistas que actuaran en Buenos Aires de 1960 en más y, tal vez, por encima de 
ellas. Aparte la suntuosidad y la belleza de su órgano vocal, Jessye Norman demostró poseer en 
grado máximo las virtudes inherentes a una genuina cantante de cámara (también ha actuado 
como cantante de ópera) por la atención que presta al sentido de la poesía, por la claridad de 
la dicción y la articulación y por la inefable calidad musical de sus versiones, sin olvidar una 
formación cultural puesta en evidencia por la flexibilidad con que se identifica con los estilos, 
fuertemente diferenciados, que se aprecian en el repertorio vocal de cámara. 

Jessye Norman debutó el 2 de setiembre en el Teatro Coliseo. Con la colaboración 
del pianista Martin Issep, cantó páginas de Schubert, Brahms, Wolf y Satie. El día 7, se presentó 
en la sala del Teatro Colón con un programa en el que figuraban obras de Wolf, Mahler, Ravel 
y Richard Strauss. Tres días después, actuaba como solista en un concierto sinfónico dirigido 
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Uto Ughi 


Arnold Schónberg Kyrill Kondrashin 


André Navarra Boris Pergamentschikov Janos Starker 


por Simon Blech, en el que cantó los “lieder” Wesendonck, y Muerte de Isolda, de Wagner. 
Jessye Norman regresó a Buenos Aires en varias oportunidades. 


CANTANTE ARGENTINA 


En la temporada lírica de este año, hizo su debut la cantante argentina Adelaida Negri, 
que ha logrado ocupar un lugar en la escena lírica internacional. 


LA OBRA PARA PIANO DE ZIPOLI 


Con los auspicios de una entidad titulada Asociación Pro-Organo, el organista Mario 
Videla ejecutó en la Iglesia Castrense Nuestra Señora de Luján, la obra completa para ese 
instrumento de Domenico Zipoli. 


ESTRENOS EN LOS CONCIERTOS 


Climax, de Alejandro Pinto; Sinfonías N? 9 y N%14, de Shostakovich; Música para una escena 
de film, de Schónberg; SinfoníaN? 2, de Dutilleux; Rapsodia para violoncelo y orquesta, de Werner 
Wagner; Los Planetas, de Gustav Holst; Vitrales I y 11, de Elvio DeRito; Sonia Moria 11, de Gerardo 
Gandini; Concerto Breve, de Marlos Nobre; Concierto parados pianos y orquesta, de Jean Francaix; 
Concierto para guitarra amplificada y orquesta op.22, de Roberto Caamaño. 


ROYAL WINNIPEG BALLET 


El 16 de abril se presentó en el Teatro Colón dando comienzo a una serie de cinco 
funciones, el Royal Winnipeg Ballet. Primera compañía coreográfica del Canadá, creada en 
1938, vino con su director Arnold Spohr, ex-primer bailarín del Ballet, y su coreógrafo, John 
Neumeier, que goza de amplio prestigio en el mundo de la danza. El Royal Winnipeg Ballet, 
posee un repertorio que representa unancho panorama de la creación coreográfica, y posee un 
elenco de primer orden en el que sobresalen los primeros bailarines Ana M. de Gorrig, Louise 
Naughton, Sylvester Campbell y Craig Sterling. 

El programa del debut, comprendía las siguientes obras: Pulcinella Variations, de 
Stravinsky-MIchael Smuin; Pas-de-deuxromantique, de Rossini-Jack Carter; The Extasy of Rita 
Joe, de Ann Mortifee-Norbert Vesak y Los Patinadores, de Meyerbeer-Ashton. 

En otros programas se contaron obras como: Eternal Idol, de Chopin-Smuin; What to do Tillthe 
Messiah Comes? (Qué hacer hasta que llegue el Mesias?); Chilliwack, de Syrinx-Werren/Vesak; 
Sebastian, de Menotti-Bulter, y Meadow Lark, de Haydn-Eliot Feld. 


ESTRENO DE LA SYLPHIDE Y UN BALLET NACIONAL 


El 26 dejuliode 1974, seincorporaal repertorio del balletdel Teatro Colón, La Sylphide. 
La exhumación de este ballet de Schneitzhóffer, fue responsabilidad del coreógrafo Pierre Lacotte. 
En losrolesprincipales, intervinieron los bailarines Ghislaine Thermar, Michel Denard y Jean- 
Pierre Franchetti. 
En la misma temporada —el 6 de noviembre— se estrenó en la misma sala un nuevo ballet de 
Roberto García Morillo: Lamáscara y el rostro, con coreografía de Dora Kriner, concebida sobre 
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la base musical del Concierto para piano y orquesta de García Morillo, conocido bajo el mismo 
título. 


1975 
LA ORQUESTA SINFONICA DE CLEVELAND 


Las grandes orquestas sinfónicas de los Estados Unidos, es algo más que un estereotipo 
que todo el mundo usa cuando se refiere a una de las características del movimiento sinfónico 
de ese país; es una realidad que no admite disenso. Ningún país del mundo puede jactarse de 
poseer tantas orquestas que merezcan tan alta apreciación. La Filarmónica de Nueva York, la 
Sinfónica de Chicago, la Sinfónica de San Francisco, la Orquesta de Filadelfia, la Sinfónica 
de Boston, la de Cleveland, son todas orquestas de primerísima clase, pero, a nuestro gusto, 
ninguna de ellas posee la perfección técnica de la Orquesta de Cleveland ni su sensibilidad 
como cuerpo. Cleveland se diferencia además de las otras, en que posee una sonoridad que, 
aparte su riqueza y calidad, la individualiza. La brillantez de la sonoridad es un rasgo común a 
las orquestas de los Estados Unidos. En el caso de Cleveland , el brillo orquestal tiene rasgos 
absolutamente únicos. Esla Orquesta de Cleveland un instrumento de rara perfección. No hay 
diferencias sensibles de calidad entre las distintas secciones que la componen, pero por encima 
de la capacidad técnica que distingue a las distintas familias de instrumentos, por encima de 
su perfección técnica y de su preciosismo sonoro, la Orquesta de Cleveland, posee una 
sensibilidad musical poco común incluso en orquestas de su clase. Esa sensibilidad se aprecia 
en la respuesta que da a los requerimientos de su conductor. Sus reacciones son propias de un 
organismo dueño de una extraordinaria naturaleza musical cuyo pensamiento parece estar 
unido como por vasos comunicantes con el de su director. Es una magnífica orquesta por todo 
concepto, uno de cuyos mayores atributos, aparte los ya brevemente mencionados, es su 
refinamiento expresivo. 

La Orquesta de Cleveland debutó en el Teatro Colón, dirigida por Lorin Maazel, su 
titular desde 1971. Los programas de los tres conciertos fueron, en general, excelentes, con 
algunas novedades de interés, como las Tres Piezas para orquesta op. 6, de Alban Berg. 


DEBUTS EN LA TEMPORADA LIRICA 


La novedad más importante de la temporada lírica de 1975, fue el debut en el Teatro 
Colón del bajo ruso Evgueny Nesterenko, como protagonista de “Boris Godunov”. Todo un 
acontecimiento por tratarse de un cantante que en la actualidad es el más notable y el más 
interesante de su cuerda. Nesterenko, además de poseer una voz de rara calidad y de ser un 
cantante de primer orden, es un artista de absorbente interés por la dignidad y la honda 
emoción que irradia. Desde el año de su debut hasta su reaparición en la misma sala en 1982, 
como Dositeo en “Khovanchina”, la voz de este noble artista se ha desarrollado hasta alcanzar 
un caudal que bien puede ser calificado de imponente. 
En la misma temporada, en un pequeño rol, debutó en la misma sala la mezzo soprano argentina 
Margarita Zimmermann, actualmente uno de los destacados valores de la lírica argentina. 
Radicada en Europa, su nombre goza de gran prestigio, pues ha impuesto su clase en la ópera 
y en el concierto. 
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Como director de "Elektra", de Richard Strauss, debutó en la misma temporada el 
maestro salzburgués Leopold Hager, director de la Orquesta del Mozarteum de Salzburgo y 
director del Landestheater de la misma ciudad, en cuyos festivales de agosto y enero tiene 
importante actuación. Director huésped de la Staatsoper de Viena y la Opera de Munich, goza 
de creciente y justo prestigio. 
Ha actuado en once temporadas en Buenos Aires-la última en 1991- en una de ellas al frente 
de su orquesta del Mozarteum de Salzburgo. Ha dirigido aquí óperas y conciertos dando lugar 
cada actuación suya a manifestaciones artísticas de elevado nivel, en las que se conjugan 
armoniosamente la calidad musical y estilística y la sobria pero profunda comunicatividad. 


EL TRIO BEAUX ARTS 


Fundado en New York en 1955, por Menahem Pressler (piano), Daniel Guillet 

(violín) y Bernard Greenhouse (violoncelo), el Trio Beaux Arts, debutó ese mismo año en el 
Festival de Música de Berkshire. 
El nuevo conjunto mereció grandes elogios entre los cuales ninguno fue tan elocuente como 
el que expresó Charles Miinch al afirmar que se trataba de “un digno sucesor del Trio Thibaud- 
Casals-Cortot”. Toscanini no se mostró menos impresionado que su colega francés, aunque 
escogió otro punto de referencia, cuando afirmó que el Trio Beaux Arts era “el mejor desde el 
formado por Rubinstein, Heifetz y Feuerman”. Desde entonces, el conjunto de referencia ha 
realizado uma impresionante cantidad de recitales en sus giras internacionales al par que ha 
realizado una imponente labor discográfica. 

Desde su debut en el Teatro Coliseo, el 20 de Agosto de 1975, el Trio Beaux Arts ha 
actuado en varias temporadas musicales porteñas. Público y crítica le han otorgado en forma 
unánime ese crédito de confianza y admiración que sólo se dispensa a los artistas de excepción. 
“Deslumbrante”, se dijo del primer concierto de estos artistas “que conducen al oyente a través 
de la música con frescura, y espontaneidad” y que “dejan una sensación de vitalidad y de alegría” 
(Rodolfo Cemino, en “Buenos Aires Musical”). 

Formado ahora por Menahem Pressler (piano), Isidore Cohen (violín) que reemplazó 
al fundador Daniel Guillet y Bernard Greenhouse (violoncelo), visiblemente capitaneados por 
el primero, el Trio Beaux Artsformuló para su concierto de presentación el siguiente programa: 
Trio en La Menor, de Haydn; Trio en La Menor, de Ravel, y Trio N* 2 en Do Mayor op. 87 
de Brahms. 

“El Trio Beaux Arts -escribió en su columna de “La Razón' el crítico Ricardo Turró- 
posee fenomenal capacidad instrumental y musical, con facultades de ejecución que asombran al 


auditorio más avezado. 

Allí están todos los recursos sonoros y todos los refinamiento y matices imaginables... 
En el Trio de Ravel, hubo cosas excelsas (...) Dvorak (un bis), provocó justo deslumbramiento”. 

Luego, un reparo: 

“A este conjunto le complace precipitarel virtuosismo en los tempi vivaces y romantizar 
el fraseo, cuando sólo bastaría con hacerlo expresivo. Su inclinación a talesarbitrios distorsionó un tanto 
el Trio de Haydn, que más nos pareció un apasionado Beethoven con implicaciones schubertianas en el 
Andante. En suma -concluye-, un diez como instrumentistas y músicos. Un puntillo menos como 


estilistas.” 


La temporada de debut del Trio Beaux Arts se completó con nuevos recitales y una 
actuación con el Ensamble Musical de Buenos Aires, dirigido por Simon Blech, en la que se 
escuchó al conjunto neoyorkino en el Triple Concierto en Do Mayorop. 56 de Beethoven. Esta 
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obra fue incluída también al año siguiente en un concierto que se efectuó en el Teatro Coliseo, 
con la dirección del mismo director, y en el que Menahem Pressler, pianista del Trio, actuó 
separadamente como solista del Concierto en La Menor de Schumann, en tanto Isidore Cohen 
y Bernard Greenhouse, violín y violoncelo, respectivamente, lo hicieron como intérpretes del 
Doble Concierto de Brahms. 

Nuevas presentaciones del Trio Beaux Arts para las pricipales asociaciones musicales 
privadas de la ciudad, en varias temporadas posteriores, refirmaron los méritos superlativos del 
conjunto. Anotemos que en 1979, se le escuchó en una sola presentación que se llevó a efecto 
enel Ciclo de Música de Cámara y Jazz, organizado por el Teatro General San Martín. En 1986, 
reapareció en los conciertos de la Asociación Wagneriana y en el Mozarteum Argentino. 
Nuevas presentaciones del Trio Beaux Arts, se registraron en 1988, en la temporada de 
Festivales Musicales de Buenos Aires y en la de la Asociación Wagneriana, y en 1991. 


EL DELLER CONSORT 


El Deller Consort, creado por el afamado contratenor británico Alfred Delleren 1950 
y al que en 1962 se incorporó su hijo Mark, también contratenor, se presentó en Buenos Aires 
en el Mozarteum Argentino y en la Sociedad de Conciertos. El conjunto estaba integrado, 
además de los Deller, por la soprano Honor Sheppard, el tenor John Buttrey, el barítono 
Maurice Bevan y el laudista Robert Allen Spencer quien ocupó el lugar que dejara vacante 
Desmond Dupré, fallecido en 1971 (véase Alfred Deller, 1970). La notable homogeneidad, 
técnica y estilística del Deller Consort está dada por dos factores: el primero la alta calidad 
artística de su integrantes; el segundo, tiene un nombre, Alfred Deller, cuyo conocimento de 
la materia y autoridad estilistica y pedagógica ha logrado ese estupendo grado de fusión que 
exhibe el célebre conjunto. Se lo escuchó en su debut en el Teatro Coliseo, en un programa 
en el que revivieron obras del repertorio vocal del renacimiento y del barroco, músicas 
olvidadas que depararon con el Deller Consort un imborrable placer estético. 

A la muerte de Alfred Deller, en 1979, su hijo asumió la dirección del conjunto. Mark 
Deller regresó a Buenos Aires en 1979 (véase) para dirigir “The Fairy Queen”, de Purcell. 


THE GABRIELLI ENSEMBLE 


Otro notable conjunto británico, de una formación no común que se presentó en 
1975 en el Teatro Coliseo en la temporada del Mozarteum Argentino. Eran sus integrantes, 
Kenneth Sillito, violín; Keith Harvey, violoncelo; John Streets, piano, y Geith Puddy, 
clarinete. Sumado el clarinete al tradicional trio de violín, violoncelo y piano, se abre al 
conjunto un amplio repertorio de música de cámara. 

El programa de presentación fue el siguiente: Trio en La Mayor, de Haydn; Trio para 
clarinete op. 114, de Brahms, y, en calidad de estreno, el Quatuor pour la fin dutemps, de Olivier 
Messiaen. En este programa, los integrantes del Gabrielli Ensemble, demostraron, individual 
y colectivamente, una admirable suma de cualidades técnicas de primera agua, una refinada 
musicalidad y un fervor y una pureza expresiva infrecuentes. 
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Maia Plissetskaia 


Galina Ulanov 


LOS CONCIERTOS: ESTRENOS 


Sinfonías N? 9 “Dela Paz” y N? 14, de Dmitri Shostakovich; Yerma 1974, de Claudio 
Guidi-Drei; Homenaje a la Seguidilla, de Federico Moreno Torroba; Concierto en Mi Menor op. 
85, para violoncelo y orquesta, de Elgar; La muerte de un personaje, de Jorge Sarmientos. 


UNA ESTRELLA DE LA DANZA 


El 18 de octubre, en el escenario del “Teatro Colón”, se presentó por primera vez en 
Buenos Aires, la célebre bailarina soviética Maia Plissetskaia, que unía a sus excepcionales 
cualidades técnicas una cautivante personalidad artística, y que tuvo como “partennaire” al 
bailarín del mismo origen Valeri Kovtun. Se los vió juntos en fragmentos de El Lago de los 
Cisnes, El Cisne Negro y La Rose Malade. Ella bailó la Muerte del Cisne. 

Plissetskaia volvió en 1976 y en el mismo escenario protagonizó, el 29 de septiembre, 
el ballet Carmen, inspirado en la partitura de Bizet y con coreografía de Alberto Alonso y 
Alexander Plissetski. Se desempeñaron junto a la protagonista, Anatoli Berdischev, Sergei 
Radchenko, Alexander Lavreniuk y Natalia Kasatvina, todos bailarines invitados. El mismo 
año, Plissetskaia bailó Bolero, de Ravel, en la versión de Béjart. Fuera del Colón, la estrella 
soviética bailó para una multitud en el estadio Luna Park. 

En 1978, regresó al Colón comprometida para el estreno de Isadora, de Béjart, en un 
espectáculo que ofrecían integrantes del elenco del Ballet del Teatro Bolshoi de Moscú (ver 
1978), pero se declaró imposibilitada de hacerlo, por razones de salud, cuando la función ya 
había comenzado. Ese año, su actividad se redujo a grabar un programa para la televisión. 

En una nueva visita, en 1981, con el Ballet del Siglo XX, la gran artista estrenó el pas- 
de- deux Leda, de Maurice Béjart, con el bailarín Jorge Donn. 


1976 
FUNDACION ARS MUSICALIS 


La Fundación Ars Musicalis se constituyó el 24 de marzo de 1971 y adquirió personería 
legal en el mes de junio de 1972. Su objetivo es “promover, realizar, colaborar y en cualquier 
forma participar en iniciativas de carácter educativo y cultural relacionado con la música”. 

En la actividad que han desarrollado hasta ahora, con la guía del Presbítero Jesús 
Gabriel Segade, ha puesto el acento en el repertorio de música sagrada, aunque sin desdeñar 
otro tipo de obras. Es así como ha presentado en primera audición, bajo la dirección 
instrumental y coral del maestro Segade, obras como Cecilia's Day, de Purcell; Litaniae ad 
altaris Sacramentum, de Mozart; Salmo Dixit Dominus, de Vivaldi, Stabat Mater de Schubert, 
ete: 

La Fundación actúa con un Coro que ha sido formado sobre la base de la Cantoría del 
Socorro, creada en 1959 para participar en el culto y que debía ser necesariamente ampliada 
para intervenir en las grandes Misas y Oratorios. El Coro de Ars Musicalis ha intervenido, en 
efecto, en obras como el Oratorio de Navidad, y la Misa en Si Menor, de Bach, y otras obras 
de parecida envergadura. 

La Fundación Ars Musicalis, participó juntamente, con el Coro Bach y la Camerata 
Bariloche, en el grupo que en 1976 inició los festivales musicales de Buenos Aires y que 
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condujeron a la constitución de la sociedad así denominada. 


La Fundación realiza cursos de perfeccionamiento de órgano y cursos de dirección 
coral. 


FESTIVALES MUSICALES DE BUENOS AIRES 


Es la más joven de las sociedades musicales de Buenos Aires. Su breve historia - 
brillante, sin dudas, en punto a realizaciones artísticas- comienza, curiosamente, varios años 
antes de su existencia formal y jurídica, que se produce recién el 12 de junio de 1981 cuando 
quedó reconocida una entidad denominada Festivales Musicales de Buenos Aires, cuyos 
propósitos eran: “difundir la música en sus más altas expresiones artísticas para promover los 
valores espirituales del hombre”. Suscribieron el acta de fundación, Leonor Luro Anchorena, 
Gertrudis 1. de Moser, María Rosa Bemberg, Carlos F. Arias, María Marta L. de Arias, Elena 
Mignaquy, Ernesto Larcade, Marta Daneri, Gusta Sanella, Enrique Burzyn, Erica D. de Wolf 
y Federico Hagert. 

De hecho, la Sociedad Festivales Musicales de Buenos Aires existía desde 1976 
cuando, a iniciativa de Mario Videla, la Camerata Bariloche, la Fundación Ars Musicalis, 
dirigida por Jesús G. Segade y el Coro Bach, dirigido por Mario Videla, acordaron organizar 
festivales de música que precedieron, como decíamos, a la constitución de la Sociedad, en 1980, 
con la presidencia del maestro Mario Videla. 

Establecida, pues, laidentidad y continuidad entre el grupo que en 1976 dió comienzo 
a losfestivales y la Sociedad Festivales de Música de Buenos Aires, que prosiguió realizándolos 
en 1981, digamos que hasta 1992 se han realizado diecisiete festivales dedicados, cada año, a 
un músico determinado o a un período de la historia de la música. 

Importante es el elenco artístico que ha tenido a su cargo esos acontecimientos 
musicales.En efecto, han intervenido destacados directores de orquesta, orquestas, conjuntos 
de cámara, grupos corales y concertistas, con una fuerte participación de artistas argentinos. 

Entre los artistas extranjeros invitados, figuran directores como Michel Corboz, 
HelmuthRilling, y Leopold Hager, las orquestas del Mozarteum de Salzburgo y de Los Angeles; 
los Cuartetos de Cuerdas Amadeus, Medici; el Trio de Munich, I Solisti Veneti, Música 
Anticqua de Colonia, El Ensamble vocal e instrumental de Lausanne; el Gáchinger Kantorei, 
de Stuttgart, Mark Deller, Elly Ameling, Kevin Smith, etc. 

Festivales Musicales de Buenos Aires ha logrado ocupar en poco tiempo un lugar de privilegio 
en la vida musical de la ciudad. Prueba del prestigio que ha conquistado por la seriedad y la 
calidad de sus propuestas es la gran cantidad de público que responde a cada uno de sus 
conciertos. Ese poder de convocatoria, de buena ley, es un premio y entraña a la vez un 
compromiso para el futuro, que la Sociedad ha demostrado que está en condiciones de cumplir. 

Festivales Musicales de Buenos Aires ha sido reconocida como tepresentante en la 
Argentina de la Nueva Sociedad Bach de Alemania (Neue Bach Gesellschaft). Además, desde 
1983, realiza cada año un ciclo denominado Academia Bach, en los que se ofrecen conciertos 
didácticos, con comentarios y análisis musicales de las obras de Bach que son ejecutadas. 
Además, en 1984, la Sociedad ha instituído las Becas de Perfeccionamiento María Rosa 
Bemberg. Preside Festivales de Buenos Aires, la Srta. Leonor Luro Anchorena. 


CANTANTES PARA EL TEATRO COLON 


También, en 1976 debutó en el Teatro Colón una mezzo soprano argentina: Alicia 
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Nafé. Se había iniciado a la profesión años antes en el Teatro Argentino de La Plata, 
radicándose luego en Europa, donde desarrolla una llamativa carrera, preferentemente en el 
repertorio rossiniano y mozartiano. Se presentó en el Colón como protagonista de “Carmen”. 
Europa donde goza de envidiable prestigio, siendo el centro de sus actividades. 

En un concierto sinfónico-vocal que se efectuó en la misma sala en conmemoración 
del centenario de “El anillo de Nibelungo”, se presentaron dos especialistas wagnerianos: el 
tenorJess Thomas y la soprano Ute Vinzig, aquél, próximo al fin de su carrera; Ute Vinzig, todavía 
en las etapas iniciales. El primero que ha acuñado justa fama internacional, mostraba señales 
evidentes de una acelerada declinación. En cuanto a la soprano, demostró poseer una voz 
importante, todavía en desarrollo que la habilitaba para seruna excelente intérprete de losroles 
wagnerianos. En sucesivas presentaciones en la misma sala, mostró, incluso, francos progresos. 
También Jess Thomas regresó en 1977, 1979 y 1980. 


BORIS PERGAMENTSCHICOV 


Uno de los más notables violoncelistas que ha escuchado el oyente porteño en las 
últimas dos décadas , Boris Pergamentschicov, matural de San Petersburgo, impuso sus 
excepcionales condiciones instrumentales y musicales, en varias competencias, incluído el V 
Concurso Internacional Tchaikowsky de Moscú. 

Radicado en Alemania Occidental (es actualmente catedrático del instrumento en 
la Musikhohschule de Leipzig), Pergamentschicov, que ha realizado ya seis giras por América 
Latina, vino por primera vez a Buenos Aires, en 1976, luego de haber sido anunciada su 
presentación, a la postre cancelada, el año anterior. Incluso en 1976, fue cancelada, luego de 
algunas postergaciones, su presentación con orquesta que había sido fijada para el 11 de 
setiembre. Superados los problemassurgidosporel hecho de no tenerel artista su documentación 
en regla, Pergamentschicov debutó el 2 de octubre con un recital que se llevó a efecto en el 
Teatro Coliseo, y en el que contó con la colaboración del pianista Alfredo Rossi. Este fue el 
programa de dichorecital: Variaciones sobre un tema de La Flauta Mágica y Sonata N* 4 op.102 
N? 1 de Beethoven; Sonata de Debussy, Sonata de Chopin y Adagio y Allegro op. 70 y Tres 
Piezas de Fantasía op. 73, de Schumann. 

A la par de su absoluto dominio del instrumento, dió pruebas el joven artista ruso de 

su profunda musicalidad y de su talento interpretativo que confirmó luego en cada una de sus 
presentaciones, en temporadas siguientes. 
El 13 de setiembre de 1982, Pergamentschicov se presentó en el Teatro Colón como solista del 
Concierto en Si Menor op.104 de Dvorak, con la Orquesta Filarmónica de Buenos Aires 
dirigida por Andrzej Markowski. Ello, además de sus recitales para la Asociación Wagneriana, 
para la cual actuó el violoncelista ruso en varias temporadas. En 1984, sumadaa varios recitales, 
se registra su actuación con el Cuarteto Amadeus, para la ejecución del Quinteto en Do Mayor 
op. 163 de Schubert (con dos violoncelos), en el marco del Festival Schubert, organizado por 
Festivales de Buenos Aires. 

Para la misma entidad actuó Pergamentschicov en 1986, con ocasión del Festival 
Brahms'86. Conel pianista Pavel Gililov, presentó en el Auditorio de Belgrano un recital con 
dos Sonatas de Brahms, en Mi Menor op. 38 y en Fa Mayor op. 99, complementando el 
programa con Adagio y Allegro op. 70 y Piezas de Fantasía op. 73, de Schumann. El mismo año, 
se le escuchó en dos recitales, en la Asociación Wagneriana, y otro que se llevó a efecto en el 
Teatro Colón, con obras de Beethoven, Shostakovich, Sheriff y Rachmaninov. 
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Ya asiduo visitante de Buenos Aires, el artista ruso retornó en 1987 para actuar 
nuevamente con Festivales de Buenos Aires, esta vez como integrante de un Trio para violín, 
cello y piano, con Ph Hirshhorn y Pavel Gililov. 


ORQUESTA DE LA ALIANZA FRANCESA 
DE BUENOS AIRES 


En oportunidad de conmemorarse el 250* aniversario de la muerte del compositor 
francés Michel Richard De Lalande, se ofreció en la Iglesia de San Nicolás de Bari, con 
intervención del Coro de la Alianza Francesa, la ejecución del De Profundis, del mencionado 
compositor, uno de los más célebres del Seiscientos francés. Participó en la misma un grupo de 
doce músicos reunidos bajo el mombre de Orquesta de Cámara de Buenos Aires que 
posteriormente desarrolló sus actividades como Orquesta de la Alianza Francesa de Buenos Aires. 
En unión con el Coro de la Alianza (ver 1986), dicho conjunto ha ofrecido anualmente una 
obra el período clásico francés, y también ha dado a conocer obras puramente instrumentales 
de Campra, Lully, Rameau, y otros. En 1981, realizó sus primeras actuaciones fuera de la capital 
actuando con otros grupos vocales, incluyendo en su repertorio el Gloria, de Vivaldi. 


ASOCIACION ORGANISTICA ARGENTINA 


Esta Asociación, creada por un grupo de organistas argentinos y presidida por Carlos 
Alberto Lalli, se propuso como objetivo inventariar los antiguos órganos existentes en las 
iglesias de la ciudad y restaurarlos y/o transformarlos, mo solamente para salvarlos de la 
destrucción total y hacerlos nuevamente útiles para el servicio litúrgico, sino también con el 
propósito de ponerlos en condiciones de incorporarse a las grandes manifestaciones musicales 
de la ciudad que requieren la participación genuina e insustituible del rey de los instrumentos. 

Como suele acontecer con la acción de muchas entidades de bien público, que 
trabajan silenciosa y efectivamente, al margen del aparato publicitario, muchos porteños, 
incluso profesionales de la música, se informaron de la existencia de esta benemérita entidad 
afinesde 1976 cuando anunció la realización de una serie de conciertos a realizarse en la Iglesia 
de Nuestra Señora de Montserrat, cuyo magnífico organo, instalado en 1868 y restaurado por 
la Asociación, resonaría nuevamente dentro de esos históricos muros. 

El órgano de Montserrat fue reinaugurado a más de un siglo de su construcción, con 
un concierto dedicado a obras de Domenico Zipoli a cargo de Enrique G. Raimondi, organista 
titular de la iglesia. El programa preparado al efecto comprendía varias audiciones, una de ellas 
dedicada a la historia del órgano italiano, en las cuales intervinieron los organistas Carlos Lalli, 
Tomás Luzian y Federico Bachini. 


ELIOT FELD BALLET 


Este grupo de ballet norteamericano, que lleva el nombre de su fundador y coreógrafo 
y que es la compañía de ballet más joven de los Estados Unidos, se presentó el 22 de junio en 
el Teatro Colón. Ofreció en esa sala dos espectáculos en los que mostró una llamativa madurez 
si se considera que se trataba de un conjunto cuya formación era todavía de reciente data. Todos 
eran jóvenes y bien dotados bailarines y ostentaban un alto grado de diciplina. Los programas 
de sus espectáculos estaban formados exclusivamente por creaciones coreográficas de Eliot 
Feld:Harburger (Prokoffiev), Los dioses se divierten (Danza Sagrada y Profana de Debussy), La 
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historia del soldado (Stravisnky) e Intermezzo (Brahms). El segundo programa reunía tres ballets: 
The Consort (músicas de Dowland, Mosley, Neusidles, etc.), A medianoche (cinco canciones de 
Mahler) y Mazurka (Chopin). 

“Eliot Feld -comentó el crítico Carlos Osvaldo Garde- transita con absoluta libertad 


por las diciplinas más encontradas. Sin embargo, lejos de construir su resultado unhíbrido, essiempre una 
emocionante e invulnerable experiencia artística”. 


MURRAY LOUIS DANCE COMPANY 


Del intenso y diversificado panorama actual de la danza moderna en los Estados 
Unidos, se presentó en Buenos Aires otro caracterizado exponente: la Compañía de Ballet de 
Murray Louis, que lleva el nombre de quien lo fundara, en 1954, para presentarlo en el “Space” 
de Nueva York en 1972, tras una intensa actividad en el territorio de los Estados Unidos y en 
algunas giras internacionales, que incluyeron actuaciones en la India. 

Murray Louis que ha obtenido como bailarín moderno y como coreógrafo honorosos 
reconocimientos, se formó en la escuela de Alwin Nikolais (ver 1973) no oculta en sus trabajos 
la influencia de quien jugara un importante papel en la composición de su pensamiento 
artístico; incluso apela a recursos que obtiene de su propio maestro. Sin embargo, su incisiva 
personalidad, su afanosa búsqueda, su férvida imaginación se imponen en las creaciones de 
Murray Louisen el marco sonoro, lumínico y visual de suscreaciones. Tresde ellas compusieron 
el programa del debut en el Teatro Colón, el 10 de julio: Personnae (Free Life Comunication), 
Continuum (música de Cockey, Siegel,Blues Band y Alwis Nikolais) e Index (Música del 
Oregon Ensamble), trabajos, todos ellos, sumamente elaborados y respetables sea cual fuere la 
opinión del espectador frente a la tendencia que representan. 


EL BALLET “HALLEWIN” 


Un nuevo ballet de Bruno D'Astoli, Hallewin producto de un encargo del Teatro 
Colón, fue estrenado en dicha sala el 31 de julio de 1976, con coreografía de Antonio Truyol. 


1977 


EL CUARTETO BORODIN 


Fundado en 1946 el Caurteto Borodin actuó hasta 1955 como Cuarteto Filarmónico 
de Moscú. Sus integrante habían sido elegidos entre los más notables de la Unión Soviética y 
con una vasta experiencia en la música de cámara. Esta era la formación del conjunto a la fecha 
de su presentación en Buenos Aires: Michail Kopelman e laroslav Alexandrov, violines; 
Dmitri Chebalin, viola, y Valentin Berlinski, violoncelo. Excepción hecha de Michail 
Kopelman, que se incorporó al Cuarteto en 1977, todos los demás eran fundadores del 
conjunto. 

La Asociación Wagneriana y el Mozarteum Argentino compartieron la presentación 
de este conjunto cuyo debut fue el 7 de junio, en el Teatro Coliseo. Este fue el repertorio que 
desarrolló en sus actuaciones: Cuarteto de Ravel, N2 1 de Brahms, Cuarteto de Borodin, N* 
2 de Prokoffiev; Cuarteto de Shostakovich, N*2 de Tchaikowsky y Quarttetsatz en Do Menor, 
de Schubert. 
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“Si el paso fugaz del Cuarteto Borodin por nuestra ciudad no se convierte en la más 
eminente manifestación artística de la actual temporada, es porque todavía nos faltaría el impacto de 
alguna revelación mayor e inesperada”. 


De esta forma puso término a su nota para “Buenos Aires Musical” el crítico Ricardo 

Turró, quien antes había firmado que entre los grandes Cuartetos que habían visitado Buenos 
Aires en los últimos treinta y cinco años 

“no pudimos hallar unosolo que reuniera tanta perfección instrumental y sonora, tal 

riqueza y ductilidad de timbres, tan apabullante poder de sonar de pronto con la intensidad de una 


orquesta de cuerdas (uno de los atributos del primer Budapest) o con tan increíble dominio de los matices 
y los pianissimi en un alarde de insuperable virtuosismo”. 


EL NONETO DE MUNICH 


Un Noneto no es una formación corriente. Si bien en los tiempos actuales han sido 
escritas numerosas composiciones para conjuntos de este tipo (El Noneto de Praga, que actuó 
en Buenos Airesen 1961, y el conjunto que ahora nos ocupa), la literatura para los mismos sigue 
siendo escasa. Debido a ellos, la constitución de grupos de nueve instrumentistas, no tiene por 
único objetivo, como es natural, la ejecución de obras compuestas (a veces transcriptas) para 
Noneto, sino porque esas formaciones permiten una serie de combinaciones entre cuerdas y 
vientos, lo cual enriquece automáticamente el repertorio. 

El Noneto de Munich, que se presentó en Buenos Aires con los auspicios de la 
Asociación Amigos de la Música, el 25 de agosto de 1977, a más de tres lustros de constituido, 
reune dos violines, viola, violoncelo, contrabajo, oboe, clarinete, fagot y corno. Suscomponentes 
provienen de la Orquesta Nacional de Baviera, la Orquesta de la Radio Bávara y la Filarmónica 
de Munich. El programa de su debut estuvo formado por dos obras clásicas, Intrada en Sol 
Mayor de Johan Reichart, y la Serenata Concertante op. 38 de Luigi Boccherini, separadas por 
una obra contemporánea: el Noneto op. 41, compuesto para el Noneto de Munich por el 
compositor argentino radicado en Alemania Carlos E. Veerhoff, que tuvo en este concierto su 
estreno mundial, culminando con una del período romántico, el Octeto en Fa Mayor op. 166 
de Schubert. 

El programa, era pues, una muestra de la declarada política del conjunto, “basada en 
la combinación adecuada de timbres y estilo, a través de la confrontación de obras clásicas y 
modernas”. 

No es exagerado afirmar que la actuación del Noneto de Munich constituyó una 
revelación artística del más alto nivel. La superior calidad técnica de sus integrantes, que les 
permite pasar con la máxima sencillez por las mayores dificultades de ejecución; su calidad 
sonora, la homogeneidad estilística, la belleza del fraseo, primordial en obras como el Octeto 
de Schubert, son sólo parte de los méritos del conjunto muniqués que explican su prestigio 
internacional. 


FIRES OF LONDON 


El 5 de mayo de 1977, la Asociación Amigos de la Música presentó en el Teatro 
Coliseo, al conjunto instrumental británico Fires of London, dirigido porel compositor, pedagogo 
y director de orquesta del mismo origen Peter Maxwell Davies, y con la participación de la 
soprano inglesa Mary Thomas, conocida intérprete de la música moderna. El grupo instrumen- 
tal estaba integrado por Beverley Davison, violín y viola; Stephen Pruslin, instrumentos de 
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teclado; Sebastián Bell, flauta; Lesley Shrigley Jones, violoncelo; David Campbell, clarinete 
y Gregory Knowles, percusión. Peter Maxwell Davies, cuya obra musical es tan conocida como 
contravortida en su país, había estado en Buenos Aires algunos años antes de esta presentación 
con sus Fires of London, en plan de conferencias. 

El programa de este concierto incluyó Dos Preludios y Fugas de Juan Sebastián Bach, 
en transcripción de Maxwell Davies, y una obra de éste: Ave Maris Stella, ambas -transcripción 
y creación- de relativo interés, pero que, sin embargo permitieron comprobar la extraordinaria 
calidad del conjunto instrumental que, luego, en Pierrot Lunaire op. 21 de Schónberg y con 
la participación de Mary Thomas, con lo cual se compuso un verdadero grupo de música-teatro, 
no dejó dudas de sus singulares cualidades técnicas, ya admiradas en los números precedentes, 
sino también para expresar cabalmente el drama schónberguiano, que tenía en Mary Thomas 
-en traje de Pierrot- una intérprete excepcional. El éxito de esta incomparable versión de 
Pierrot Lunaire y del funcionamiento de este estupendo conjunto que, lamentablemente, no 
hemos vuelto a escuchar, debe acreditársele también, desde luego, a su autorizado director. 


THE WAVERLY CONSORT 


Este conjunto vocal e instrumental estadounidense, que ofreció dos recitales en 
Buenos Aires, está formado por seis voces de diferentes cuerdas, incluído un contratenor, y por 
cuatro instrumetistas que ejecutabn en instrumentos antiguos. 

El programa de Waverly Consort para su debut, no podía ser más interesante: “Año 
1492. Música Española en la Edad de las Exploraciones”. Bajo este rubro general, presentó una 
serie e composiciones del Quinteto y el Seiscientos hispanos, algunas de creación anónima 
popular; otras, de músicos como Luis de Milán, Luis de Narváez, Juan Vázquez; “ricercari” del 
Tratado de Glosas, y páginas de Cristóbal de Morales y Tomás Luis de Victoria. 

A la pureza y frescura de estos materiales, se sumaron ejemplares ejecuciones de este 
grupo de nobles artistas que las recrearon con suprema sencillez y con justa expresión, y también 
con inflexible rigor filológico. El Waverly Consort debe figurar, con legítimo derecho, entre 
los más notables de su género, en el nivel de The New York Pro Música, el Studio der Fruhen 
Musik y el Deller Consort. 

Ha actuado tres veces en Buenos Aires; la última en 1987. 


LA PIANISTA INGRID HAEBLER 


A la lista de brillantes pianistas que han pasado por Buenos Aires, sesuma a partir de 
1977 el nombre de Ingrid Haebler. Nacida en Viena, fue laureada, siendo muy joven, en 
importantes competiciones. Docente en el Mozarteum de Salzburgo, la “Mozart Medal”, que 
le fue discernida en 1971, reconoció su privilegiada condición de especialista mozartiana. 

Haebler se presentó en nuestra ciudad el 15 de abril de 1977. Ese año, su única 
actuación consistió en la ejecución del Rondó KV 382 y el Concierto KV 466, de Mozart, con 
la Orquesta Estable del Teatro Colón dirigida por Stanislav Wislocki. La siguiente es una 
síntesis del comentario que esa actuación dictó al crítico Claudio von Foerster: 

“(...) considerada como una de las máximas autoridades de la interpretación 
mozartiana, su personalidad es fresca y sus recursos pianísticos de singular valía. (...) llama poderosamente 
la atención la precisión de su forma de articular, la solidez de sustaccato punteado y el comando que tiene 
de las gradaciones tímbricas, pudiendo llegar al pianissismo más sutil sin dificultades y con gran 
exhibición de la técnica sonora. Su Mozart es típico de la tradición vienesa: equilibrado, preciosista en 
el sonido y particularmente dedicado a los detalles en delicadeza antes que en densidad y profundidad.” 
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Regresó Ingrid Haebler a Buenos Airesen 1979, 1981 y 1987, ofreciendo admirables 
recitales y actuaciones con orquesta en el Teatro Colón y en sociedades musicales privadas. 
Entre sus actuaciones, ha de mencionarse especialmente la intervención que le cupo como 
solista del Concierto N* 27 en Si Bemol Mayor K.595, con la Orquesta Filarmónica de la Scala 
de Milán, dirigida por Gianandrea Gavazzeni, y el admirable recital que ofreció en el Teatro 
Coliseo, con obras de Mozart, Schumann (Escenas infantiles op.15) y Schubert (Sonata en La 
Menor op. 164 D.). Su más reciente presentación fue en 1991. 


CORAL FEMENINA DE SAN JUSTO 


Este conjunto coral fue creado en 1956 en la Escuela Normal de San Justo por el 
maestro Roberto E. Saccente, su director. Es un correcto grupo formado por cincuenta voces, 
de buena calidad sonora y ajuste satisfactorio. Debutó este Coral en el Teatro Colón, el 5 de 
noviembre de 1977, con el siguiente programa: Missa Leopoldi, de Haydn; Te Deum, de 
Gilardi; Cánticos opus 17, de Brahms; Ave María, En la Montaña y los Pastores, de Kodaly. 

La Coral Femenina se inició dando conciertos en el interior del país y participó con 
éxito en concursos nacionales. En 1956, realizó una gira internacional auspiciada por el 
Gobierno Nacional, que culminó con un concierto en el Vaticano ante el Papa Paulo VI. En 
1969 realizó una nueva gira, esta vez por países de Latinoamérica y ciudades de los Estados 
Unidos, y en 1971 efectuó su segunda gira europea. 


LOS CONCIERTOS ESTRENOS 


Algunos estrenos en la actividad concertística de 1977: Ricercare Blue”s, de Luis M. 
Arias; Caprichos para guitarra y orquesta, de Gerardo Gandini; Presagios, de Fermina Casanova. 


“EL CASO MAILLARD” de R. GARCIA MORILLO 


El Caso Maillard, fue en principio, producto de un encargo de la Municipalidad de 
Buenos Aires al compositor Roberto García Morillo para componer una ópera de cámara. 
Cancelado dicho compromiso por motivos que no le eran imputables, García Morillo se sintió 
libre para intentar un desarrollo de mayor envergadura a su idea de tratar operísticamente un 
relato de Edgar Allan Poe. Concluído su trabajo, el Teatro Colón le abrió las puertas el 30 de 
setiembre de 1977. 

El libreto y la música -como ocurre siempre cuando el compositor es su propio 
libretista- no solamente crecieronjuntossino que fue creándose entre ellos, desde un principio, 
esa fusión entre texto y lenguaje musical que hace que este no se convierta, como suele ocurrir, 
en un mero comentario marginal. García Morillo ha demostrado poseer, además, una fuerte 
intuición teatral y un sentido del humor para tratar las rarezas de los maniáticos habitantes de 
su “casa de salud”. Por otra parte, el tratamiento vocal, a pesar de las dificultades vocales 
buscadas que crea en determinados pasajes, es digno de elogio. Un buen trabajo, en suma. 

Jorge Fontenla como director musical; Jacobo Kauffman, como regisseur, y un elenco 
de cantantes que compusieron muy correctamente sus personajes, a comenzar por Angel 
Mattiello -el profesor Maillard- llevaron a un buen puerto la obra. Fueron ellos, además de 
Mattiello, Nelly Romanella, Nino Falzetti, Eduardo Ferracani, Enzo Betti, Lydia de la Merced, 
Juan Giabanelli y Evelina lacattuni. Dora Kriner, creó la parte, digamoscoreográfica requerida 


por la acción. El marco escénico fue obra de Enrique Bordolini. EA 


BALLET EN EL TEATRO COLON 


Hizo su presentación el Ballet Internacional de Caracas, que dirigía entoncesel coreógrafo 
venezolano Vicente Nebrada, ex-integrante de los ballets de Alicia Alonso y Roland Petit. 

La critica coincidió en que se trataba de un joven y entusiasta conjunto carente 
todavía de madurez profesional y estilística. Se rescató del conjunto la figura de Zhandra Rodriguez, 
ex-integrante del American Ballet Theater, reconocida internacional mente como una virtuosa 
de la danza. 

Mayores méritos demostró poseerel conjunto de Danza del Canadá que con el nombre 
de Grands Ballets Canadiens, se presentó semanas más tarde, con un programa formado por 
Concierto Barroco (Balanchine), Carmina Burana, un excelente trabajo de Fernando Nault 
(coreógrafo del conjunto) y Tam Ti Delan, de Brian McDonald. 

Casi veinte años abarca la trayectoria de este balletdel Canadá, durante los cuales ha trabajado 
un amplio repertorio. 
Sus integrantes demostraron poseer un buen nivel técnico y pareja calidad. 


EL TANZ FORUM KÓLN 


En el Teatro General San Martin pudo juzgarse, en un ciclo de cuatro recitales, al 
grupo Tanz Forum de la ciudad alemana de Colonia. El conjunto no reúne más de veinte 
bailarines de formación académica que cultivan, además, la danza moderna, en la vertiente de 
Marta Graham. La coreógrafa Ana Prince, ha sabido ensamblar hábilmente ambas tendencias. 
En sus espectáculos el repertorio moderno es servido en las mejores condiciones por la técnica 
clásica. De ahí la denominación del conjunto. 

El Tanz Forum, presentó en susdos recitales, coreografías de Jochen Ulrich (Sinfonietta, 
con música de Kazimierz Serocki, y un Requiem, con música de Fritsch), Gray-Veredon 
(Pelléas et Mélisande, con música de Schónberg, y The Ragtime Dance, con música de Scott 
Joplin), Kurt Joss (La mesa verde, música de Fritz Cohen) y Hans von Manen (Gran Fuga, sobre 
música de Beethoven). 


GRUPO DE DANZA CONTEMPORANEA 
EN EL TEATRO GENERAL SAN MARTIN 


Con la dirección de la bailarina y coreógrafa Ana María Stekelman, se creó en 1977 
enel Teatro General San Martin el Grupo de Danza Contemporánea, que debutó en julio de ese 
añoen la sala Martín Coronado de dicho teatro. El programa respectivo reunió trabajos de Ana 
Itelman, de la directora del nuevo conjunto y de Margarita Bali. Estos fueron los títulos: 
Memorias, con coreografías de Stekelman sobre fragmentos del Carnaval op. 9 de Schumann; 
She was a visitor (Y ella lo visitaba), coreografía de Ana Itelman sobre un “collage” de música 
de varios autores; Biosfera, coreografía de Margarita Bali sobre un “collage” de varios autores, 
y Casa de Puertas, coreografía de Ana Itelman sobre música de Carlos Suriñach. 

Desde 1986, el Grupo de Danza Contemporánea tiene una dirección tripartita cuyos 
integrantes son Lisu Brodsky, Norma Binaghi y Alejandro Cervera, los tres vinculados al 
Grupo desde su creación. 

Este conjunto ha realizado varias giras al extranjero, incluyendo países como la Unión 
Soviética y España y varias repúblicas latinoamericanas. Su más reciente gira data de 1986, año 
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Ekaterina Maximova y Vladimir Vassiliev 


Ballet “Don Quijote” (1979). 


en el que intervino en el Festival Interamericano de las Artes, en Puerto Rico, y en el Festival 
Internacional de Guanajuato, México. 


VASSILIEV y MAXIMOVA 


Dos estrellas del Ballet del Teatro de Bolshoi de Moscú, Vladimir Vassiliev y 
Ekaterina Maximova, hicieron su debut en la temporada de ballet del Teatro Colón. Ambos 
artistas están en la cima de su carrera y ambos comparten el privilegio de ser considerados, 
juntos o separadamente, entre los grandes bailarines de la actualidad. 

Para el debut de estos artistas, el teatro Colón reeditó Giselle con intervención del 
Ballet Estable del Teatro. 

La presentación de estos bailarines se produjo en forma separada a consecuencia de 
haber enfermado Maximova el día fijado para la presentación -el 25 de noviembre- ocasión en 
la cual la estrella soviética debió ser reemplazada por la bailarina argentina Silvia Basilis, quien 
actuó con Vassiliev. Repuesta, Maximova se presentó el 29 del mismo mes, bailando Giselle con 
Vassiliev. En su segundo programa, bailaron los pas-de-deux de Romeo y Julieta y Espartaco y 
el Grand-pas de Don Quijote. 

Ambos bailarines volvieron a actuar en Buenos Aires en 1979, 1980 -ahora para el 
estreno del Ballet Don Quijote. 


NUEVA VERSION DE BODAS 


Dió a conocer el Teatro Colón una nueva versión de Las Bodas, de Stravinsky, debida 
esta vez al coreógrafo Georges Skibine, y que se produjo a cincuenta y un años del estreno 
argentino de la versión original de Bronislava Nijinsksa. Dirigió la nueva versión Bruno 
D'Astoli y en los cuatro pianos actuaron Ernesto Mastronardi, Gerardo Gandini, Osias 
Wilensky y René Derks. Participaron los percusionistas de la Orquesta Estable, el Coro del 
Instituto Superior de Arte dirigido por Valdo Sciammarella e integrantes del Cuerpo de Baile. 


1978 
LA ORQUESTA TONHALLE DE ZURICH 


Otra orquesta centenaria, la de la Tonhalle de Zurich, visitó Buenos Aires en 1978. 
El conjunto sinfónico suizo que llegó a esta ciudad, es parte de un organismo de 160 músicos, 
aproximadamente, que se divide en tres sectores dedicados a la ópera, al ballet y a la música 
sinfónica, respectivamente, y cuyos integrantes suelen intercambiarse. Se trata de una orquesta 
de buena tradición. Es la más antigua de Suiza y, sin duda, la más importante de la Suiza 
alemana. Realiza cada año una intensa actividad y ha sido dirigida por maestros de gran 
prestigio. En los tres conciertos que ofreció en el Teatro Colón, a partir del 11 de mayo, guiada 
por Gerd Albrecht, un eficiente director que se había presentado en la misma sala cinco años 
antes, la Orquesta de la Tonhalle demostró ser una orquesta muy profesional, bien ajustada, 
sólida y dúctil. En la media tinta, y en los pianissimi logra sonoridades muy bellas. A pesar de 
no ser un organismo sinfónico de primerísimo nivel, fue una provechosa experiencia escucharla, 
aunque expresivamente se mostraba algo distante. 

De irreprochable nivel de ejecución fueron los conciertos que esta orquesta ofrecióen 
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su segunda visita a Buenos Aires, en el mes de setiembre de 1988 y que se realizaron, como los 
dos de la primera presentación, en la sala del Teatro Colón. La Orquesta de Zurich actuó esta 
vezcon su nuevo director titular, Hiroshi Wakasugi-excelente-, a cuya capacidad personal debe 
acreditarse buena parte del inmejorable rendimiento del organismo. También se presentó en 
estos conciertos el pianista alemán Rudolf Buchbinder, bien conocido por el público porteño, 
quien actuó como solista del Concierto en Fa de Gershwin. Se escuchó a la Orquesta suiza en 
obras de Bamert, Schumann, Dvorak y Gershwin. 


DIDO Y ENEAS y L'ALERCCHINO 
EN EL TEATRO COLON 


A veinticinco años de la primera representación de Dido y Eneas, de Henry Purcell, 
en Buenos Aires (véase 1953), esta ópera ingresó al repertorio del Teatro Colón, dirigida por 
Steuart Bedford, un competente profesional inglés cuyas actuaciones en Buenos Aires, tanto 
en el campo de la ópera como en el del concierto, resultaron de elevado mérito. Entre los 
protagonistas de la obra de Purcell, se contaron Margarita Zimmermann, Angel Mattiello, Ana 
María González, María Rosa Farré, Adriana Cantelli, Lucía Boero, Marilú Anselmi, Martha 
Serrano y Jorge Gianbanelli. El Coro del Instituto de Arte del Teatro Colón fue dirigido por 
Valdo Sciammarella; Michael Geliot fue el régisseur, y Roberto Oswald y Aníbal Lápiz, 
responsables de la escenografía y el vestuario respectivamente. 

En la misma fecha -14 de noviembre de 1978-, se efectuó el estreno argentino del 
capricho teatral de Ferruccio Busoni Arlecchino ovwwvero le finestre, que fue cantado por Angel 
Mattiello, Ricardo Yost,Jorge Algorta, Carlos Pizzini, Evelina lacattuni y Renato Cesari, este 
último responsable también de la “régie”. La obra de Busoni fue dirigida por Bedford y Ariel 
Bianco, creó decorados y vestuario. 

También fue estrenada la ópera de cámara La pasión de Buster Keaton de Gerardo Gandini en 
el Instituto Goethe. 


CANTANTES PARA EL TEATRO COLON 


Entre los cantantes líricos convocados por el Teatro Colón para la temporada 1978, 
cuatro deben ser especialmente señalados: Lucia Valentini Terrani, una mezzo-soprano colo- 
ratura de inigualable agilidad vocal y con un canto seductoren los “cantabili” y, además, buena 
música. Debutó enel rol de AngelinaenLaCenerentola, regresandoen 1981, como protagonista 
de La Italiana en Argel y, en 1985, para dos conciertos que la Asociación Wagneriana realizó 
en el Teatro Coliseo. 

Paolo Montarsolo, el más famoso “Don Magnífico” de las últimas décadas, debutó 
también en ese rol de La Cenerentola. Pudo estimarse hasta que punto era dueño de ese 
personaje y también su gran experiencia como cantante, experiencia que le permitía enmascarar 
en parte su fatiga vocal. Regresó en 1981, para actuar en la “La Italiana en Argel” reeditando 
su difundida personificación de Mustafá.. 

El barítono norteamericano Thomas Stewart, (Wolfram en “Tannháuser”) tiene 
sobrados méritos para ser llamado un gran artista. Al cabo de una extensa actuación, 
conservaba sus medios vocales casi tan frescos como en su mejor época. Su sensibilidad 
artística, suextraordinaria naturaleza musical, su notable talento dramático, unidos a sus dotes 
comocantante, hicieron de él una espléndida revelación para nuestro público. Regresóen 1981 


477 


para componer un memorable Wotan, al estilo de los mejores que hayan pasado porel escenario 
del Colón, en “El oro del Rhin” y en “La Walkyria”. 

También reveló ser un cantante de clase superior el bajo búlgaro Nicola Ghiuselev 
(Felipe ll en “Don Carlos”), aunque debiéramos decir, mejor, un bajo-barítono, excelente por 
sus distinguidas cualidades vocales y dramáticas. 
Este cantante regresó en 1982 (“Khovanchina” y un concierto), 1983 (Mefistofeles) y 1984 
("Boris Godunov"”). 


LOS CONCIERTOS: ESTRENOS 


Boceto sinfónico, ReK.75,de Claudio Guidi Drei; Markings, de Ulises Kay; Introspección, 
de Vicente Moncho; Cuarteto de Cuerdas N“3, de Alberto Ginastera; Cuarteto de Cuerdas y 
guitarra de Gerardo Gandini; Sinfonia N 4, de Carl Nielsen. 


FUNDACION TEATRO COLON 
DE LA CIUDAD DE BUENOS AIRES 


El 29 de mayo de 1978 quedó constituída esta Fundación cuyo objetivo fundamental, 
según lo especifica el acta respectiva de la entidad, es el de “coadyuvara que la misión del Teatro 
Colón pueda ser cumplida con el mayor grado de calidad y eficiencia, en tanto esa Institución 
promueva y difunda el arte lírico, musical y coreográfico universal en sus expresiones más 
jerarquizadas”. 

Ese apoyo al primer coliseo argentino, quedó así explicitado en posteriores 
declaraciones: a) colaborar con el Teatro para la contratación de artistas nacionales y 
extranjeros que constituyan los elencos de las temporadas; b) promover y apoyar la realización 
de giras de los elencos artísticos y técnicos del Teatro; c) instituir premios, becas, subsidios y 
menciones honoríficas destinados a estimular la creatividad en la materia artística y artesanal 
en cuanto se refiera a la actividad específica del Teatro; d) promover y apoyar al Teatro Colón 
en la realización de festivales musicales, líricos y coreográficos con participación de elementos 
del país y del extranjero; e) efectuar toda clase de publicaciones para difundir la labor que 
desarrolla el Teatro, proyectadas por éste o por la propia Fundación. 

La Fundación Teatro Colón, a catorce años de su creación, puede exhibir, una 
plausible lista de iniciativas tendientes a dar cumplimiento a dichos propósitos. Formaron parte 
del primer Consejo de Administración de la entidad, los señores:Angel David Pini, presidente; 
José Lococo, vice presidente 19; Jutra M. O. de Hilding Ohlsson, vice presidente 29; Alberto 
Hugo Thoss, secretario; Gerardo Rafael Lo Prete, pro secretario; Horacio Federico Carmelo 
Sidders, tesorero; Juan Archibaldo Lanus, pro tesorero, y vocales. 


INSTITUCION RICHARD WAGNER 


Esta entidad fue fundada, por iniciativa del señor Mario Troisi, en Buenos Aires, el 
3 de abril de 1978 con el nombre de Institución Internacional Wagner-Filial Argentina, en 
calidad de subsidiaria de la Internacional Wagner Society, Inc. de Nueva York. En su 
declaración de principios se refiere al propósito de “cultivar, promover, desarrollar entre sus 
miembros y público en general, la apreciación, entendimiento y difusión de la obra total de 
Richard Wagner, fomentandoel interés de lajuventud, organizando y promoviendocertámenes, 
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competencias, giras, conciertos, conferencias, cursos”, etc. Primer presidente de la entidad fue 
el señor Juan Pedro Franze. Renunciante el mismo, asume la presidencia de la Institución la 
Señora Jutta Margarita Overweg de Hilding Ohlsson. 

En el mes de setiembre de 1979, la entidad, ahora Institución Richard Wagner, realizó 
el primer concurso de cantantes wagnerianos, teniendo como miembros del jurado en las 
pruebas preliminares y finales, respectivamente, a las cantantes Ute Vinzig y Birgit Nilsson. 
Este Concurso fue el punto de partida para una serie de actos musicales y académicos realizados 
hasta la fecha y que incluyeron, entre otras variadas actividades, la apertura de un Instituto de 
Altos Estudios Wagnerianos, puesto bajo la dirección del maestro Juan Pedro Franze, en el que 
se dictaron clases de dicción alemana, visión interna del drama wagneriano e Historia y 
Filosofía Wagnerianas, y la edición de libretos bilingijes de “Parsifal” y “Sigfrido”, según la 
traducción de Carlos Duverges. 

Además, con los auspicios de la Institución Richard Wagner, varios cantantes e 
instrumentistas argentinos viajaron al exterior para seguir cursos de perfeccionamiento. 
También organizó viajes para sus socios a Bayreuth y otros centros en los que se representan 
dramas musicales del patrono de la entidad. 

Fuea iniciativa de esta Institución que la Misa Criolla, de Ariel Ramírez, fue ejecutada 
enel Teatro Colón el 25 de octubre de 1984 y en abril de 1985 enel Avery Fisher Hall de Nueva 
York y en la Catedral de San Patricio de la misma ciudad. 


LA TEMPORADA DE BALLET 


El interés de la presentación del Ballet Clásico de Armenia, cuyas mayores virtudes 
resultaron ser la energía y el entusiasmo, de los que hizo derroche, fue el estreno para Buenos 
Aires del ballet de Aram Khachaturian Gayaneh, al que hizo famoso la difusión de algunos de 
sus más característicos números. La versión que se conoció en el Teatro Colón fue debida al 
bailarín y coreógrafo armenio Vilen Kalstian, que fue, además, su intérprete en esta oportunidad. 
Hubo en la misma temporada otros dos estrenos en obras que fueron montadas para el Ballet 
del Teatro Colón, una de ellas por el bailarín y coreógrafo francés Attilio Labis -Spartacus, Qui 
es-tu Spartacus?- y la otra por el coreógrafo de la misma nacionalidad Pierre Lacotte -La Hija del 
Danubio. 

Attilio Labis, con Christiane Vlassy, de la Opera de París, fueron los principalesintérpretes 
de la concepción coreográfica y escénica del ballet de Aram Khachaturian, en tanto Pierre 
Lacotte, que reservó para Buenos Airesel estreno mundial -el 24 de octubre- de su reconstrucción 
coreográfica de La Hija del Danubio, un producto del ballet romántico del siglo XIX, confió la 
obra de Adam a los bailarines Ghislaine Thesmar y Michael Denard. 

En la misma sala hizo su reaparación en Buenos Aires el Ballet Théatre Contemporain, 
a siete años de su debut (ver 1971), el 25 de abril. 

Un Conjunto del Ballet del Teatro Bolshoi de Moscú, del que también formaban parte 
bailarines de Kiev y de Novosibirks, hizo su presentación en el Teatro Colón en una velada de 
la que también debió tomar parte la bailarina Maia Plissetskaia, quien debió renunciar a ello 
debido a un problema de salud. La primera visita de una representación del Ballet del Teatro 
Bolshoi de Moscú en Buenos Aires, se había producido en 1957 (véase). El Balletcompleto no 
llegará a Buenos Aires sino hasta 1986. 
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La presentación de este conjunto de primeras figuras, se produce el 20 de agosto. Se 
cuentan entre ellas Liubov Gerschunova, Anatoli Berdischev, Victor Barikun, Nona Sovokina 
y Valeri Lagunov, entre otros. El programa de debut comprendió los siguientes títulos: 22 Acto 
de El lago de los cisnes; Pas-de-deux. de Toelli-Vassiliev; Melodia, de Gluck-Messerer; Variación 
del Torero de Carmen; Aguas Primaverales, de Rachmaninov-Messerer; Grand-pas classique, de 
Auber-Gsovsky-Kovtun; y en lugarel proyectado estreno de Isadora de Béjartque debía presentar 
Plissetskaia, Chopiniana, de Chopin-Fokin. 


1979 


En 1979 se dieron cita en Buenos Aires varias orquestas sinfónicas que si bien no 
formaban parte de la clase más encumbrada, aportaron una cuota de interés a la actividad 
sinfónica de la ciudad. 


LA ORQUESTA FILARMONICA DE HAMBURGO 


De las orquestas visitantes de este año, la Orquesta Filarmónica de Hamburgo fue la 
más importante. Si bien se trata de un conjunto sinfónico altamente cotizado en el contexto 
de la actividad sinfónica alemana, la Orquesta de Hamburgo dista de tener la calidad de la 
Orquesta Filarmónica de Berlin o la Filarmónica de Munich, para no mencionar sino dos 
ejemplos. Sin embargo, ello no debe hacer suponer que se trata de una orquesta de mediano 
valer. Todo lo contrario, la Filarmónica de Hamburgo es un organismo sólido, muy profesional 
y experimentado, y, fuera de toda duda, tan disciplinado como musical. 

Tal vez con un director de más personalidad que Aldo Ceccato, pudo dejar aún una 
impresión más favorable. La orquesta alemana dió tres conciertos en el Teatro Colón con 
programas de repertorio y de interés desigual. En uno de ellos, se registró la primera audición 
del Concierto N? 1 para violoncelo y orquesta, de Alberto Ginastera, con Aurora Nátola como 
solista. 

La Filarmónica de Hamburgo, regresó a Buenos Airesen 1983, nuevamente con Aldo 
Ceccato como director, para ofrecer tres conciertos en el Teatro Colón que no difirieron, en 
punto a interés, de los que la misma orquesta diera en 1979. Los tres conciertos tuvieron sólo 
dos programas y en los tres actuó el violinista italiano Uto Ughi, como solista de los Conciertos 
op. 77 de Brahms y op. 61 de Beethoven. Esta actuación marcó el momento de mayor interés 
interpretativo del ciclo. Las dos sinfonías que constituían las partes de mayor peso del 
programa, la Primera de Brahms y la Tercera de Beethoven, contribuyeron a refirmar los 
conceptos que orquesta y director merecieran en oportunidad de su primera actuación en la 


ciudad. 
LA ORQUESTA FILARMONICA DE LAS AMERICAS 


Una orquesta de formación por entonces reciente, se presentó en el Teatro Colón el 
6 de setiembre, con su titular, Luis Herrera de la Fuente, que había sido también su experto 
organizador. La Orquesta, que había iniciado sus actividades en el mes de julio de 1976 en la 
ciudad de México, estaba integrada por profesores de todos o casi todos los países del 
Continente, que hubieron de pasar por una rigurosa selección. El propósito del nuevo 
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conjunto, era el de estrechar las relaciones culturalesentre los países del Continente y valorizar 
a sus artistas. 

Un conjunto disciplinado y eficiente demostró ser en su presentación en Buenos Aires la 
Orquesta Filarmónica de las Américas, en un programa con obras de Haydn y Mahler. 


ORQUESTA FILARMONICA DE MEXICO 


Con la guía del director estable, Fernando Lozano, hizo su presentación este flamante 
conjunto sinfónico mexicano que viajó a Buenos Aires con el auspicio del gobierno del país. 
Actuó enel Teatro Colónel 10 de junio, sin demostrar cualidades especialmente interesantes. 
Compuso su programa con obras de Buxtehude-Chávez, Ravel y Schumann. 


FUNDACION SAN TELMO 


Una nueva sociedad cultural nació en Buenos Aires cuando estaba a punto definalizar 
la década del 70: la Fundación San Telmo, creada el 30 de noviembre de 1979 y que se define 
así misma como “el esfuerzo mancomunado de un grupo de personas y empresas, quienes 
creemos firmemente que la iniciativa privada tiene la posibilidad y el deber de apoyar y 
promover actividades culturales de significación en la Argentina”. 

Presidida porel Sr. Jorge Helft y con los señores Roberto Aisenson y Jorge Savransky, 
como vicepresidente y secretario, respectivamente, sintetizó de este modo sus objetivos: 
“Organizar conciertos, exposiciones, conferencias, cine, para brindar hechos culturales 
importantes a un público calificado pero limitado; ayudar mediante nuestras actividades, a 
artistas (músicos, pintores y escultores, escritores y pensadores) preferentemente argentinos; 
promover jóvenes valores dentro de los distintos campos del arte; otorgar becas a artistas; 
ofrecer cursos diversos; brindar una programación novedosa, con un enfoque diferente de los 
existentes en nuestro medio (ni galería de arte, ni sociedad organizadora de conciertos); 
mantener una alta exigencia de calidad artística en todos los actos”. 

La Fundación San Telmo posee su sede en una casa, próxima a ser sesquicentenaria, 
del barrio de San Telmo, la cual ha sido remodelada por el arquitecto Osvaldo Giesso, y a la 
que se ha dotado de una sala con capacidad para unas ciento cincuenta personas, con una 
acústica especialmente cuidada habida cuenta de que en ella se realizarían numerosos actos 
musicales, sobre todo, audiciones de música de cámara. 

El acto pre-inaugural de la Fundación San Telmo se efectuó el 13 de mayo de 1980 

y enel se ofreció una retrospectiva gráfica del pintor Antonio Berni. La inauguración, se realizó 
el 9 de junio con un recital pianístico de Manuel Rego. 
En las actividades de la Fundación San Telmo, que han merecido el creciente interés del medio 
cultural y artístico de la ciudad, la música ha ocupado un importante lugar. Dada la índole de 
esta trabajo, a la música, exclusivamente, habremos de referirnos, aunque en forma sumaria, 
no sin antes destacar el interés y la trascendencia de la labor desarrollada por la Fundación en 
otras áreas. 

Gran parte de la actividad musical realizada desde 1980 por la nueva entidad, y en la 
que se ha puesto especial énfasis en la música contemporánea, lo cual establece una nítida 
diferencia con la casi totalidad de las sociedades musicales del medio, ha tenido como ejes los 
ciclos organizados por el compositor y pianista Gerardo Gandini, uno de los más serios valores 
de la creación argentina actual. Este artista ha sido responsable también de la organización de 
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la Feria de Nuevos Compositores Argentinos (1982), que ha tenido ya dos ediciones, y en la 
primera de las cualesfueron estrenadas veintisiete obras. Asimismo ha de mencionarse el Grupo 
de Creación Musical, creado también en 1982, eintegrado porjóvenes compositores egresados 
de la Universidad Católica Argentina. Igualmente merecen mención los Conciertos de Música 
Electroacústica, a cargo del grupo Arte 11 y dirigidos por el compositor Luis M. Serra, y los 
Seminarios de interpretación de música de cámara y técnica instrumental; así como los Cursos 
de técnica e interpretación vocal, sin olvidar un curso de perfeccionamiento de violoncelo, que 
han estado a cargo de distinguidos artistas nacionales y extranjeros. Algunas de estas 
actividades han sido fruto de la colaboración entre la Fundación San Telmo y algunas 
sociedades musicales de nuestro medio. 

En 1980, la Fundación San Telmo informó que había resuelto auspiciar al Coro 
Juvenil de Buenos Aires, que había estado relacionado con el Collegium Musicum. En 1982, 
este conjunto, ahora formado por veintisiete voces y dirigido por Daniel Di Pace, pasó a ser el 
primercuerpo estable de la Fundación con el nombre de Coro Juvenil de la Fundación San Telmo. 

En 1983 quedó constituído un Trio que reunió a distinguidos músicos de la ciudad: 
la violinista Haydée Francia (concertino de la Orquesta Filarmónica de Buenos Aires), la 
pianista Barbara Civita y el violoncelista Marcelo Bru (solista de la orquesta antes mencionada). 
A estos músicos, suele sumarse, para determinadas obras, el violinista Tomás Tichauer, uno de 
los más destacados instrumentistas de cámara argentinos y amplia y ventajosamente conocido 
en centro musicales internacionalas. 

Este conjunto, que se presentó en 1983 con un programa formado porobras de Mozart, 
Beethoven y Schubert, actuando en la sede de la Fundación y en diversos centros musicales de 
la capital y de las provincias, fue reconocido en 1984 como cuerpo estable de la entidad, con 
el título de Trio de la Fundación San Telmo. Su repertorio se inserta en un amplio abanico de 
escuelas y estilos,desde Haydn y Mozart hasta los creado de este siglo. 

En su primera gira europea en 1985/1986, este Trio ha dado gran número de 
conciertos en Dinamarca, Holanda, Alemania Federal, Austria, Italia, España y Francia, cuyo 
amplio éxito le ha asegurado próximas actuaciones en esos países, en la ex-Unión Soviética y 
en los Estados Unidos. 

Al cumplir sus primeros siete años de existencia, la Fundación San Telmo había ofrecido, entre 
otros actos culturales, 338 conciertos con 152 estrenos de obras de compositores argentinos y 
33 extranjeros. 


EN LOS CONCIERTOS: ESTRENOS 


Entre las obras estrenadasen 1979, mencionaremos las siguientes: Cantata Milena op. 
34 y Concierto N? 1 para violoncelo y orquesta, de Alberto Ginastera; Sinfonía N? 1 y Cockaigne, 
obertura de concierto op. 40, de Edward Elgar, Sommemach (Pastoral e intermezzo para cuerdas), 
de Othmar Shoeck, y, Concierto para flauta y orquesta, de Carl Nielsen. 


ESTRENO DE “PETER GRIMMES” 


El 8 de mayo de 1979, se colmó una antigua aspiración de distintas autoridades del 
Teatro Colón y a la vez el deseo del público de presenciar, a más de tres décadas del estreno 
mundial, la Ópera Peter Grimmes, de Benjamin Britten. Tradicional importadora de óperas, 
Inglaterra pudo demostrar con Britten que no sólo se podía crear obras de ese género en ese país 
sino también exportarlas. 
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Peter Grimmes, lanzó a la fama a Benjamin Britten, y a la sombra de la misma 
adquirieron también justa difusión varios de sus trabajos para el teatro lírico, que Buenos Aires 
tuvo oportunidad de conocer antes de que se produjera el esperado estreno de esa violenta, 
arrolladora tragedia de la injusticia que Britten llevó con su estupenda música al nivel superior 
en el que está situado un reducido número de óperas de este siglo. 

Peter Grimmes se cantó en inglés. Las partes principales fueron confiadas a Alberto 
Remedios, Milla Andrews, Terence Sharp, Elizabeth Bainbridge y Dennis Wicks, entre los 
intérpretes venidos de Inglaterra, y un notable conjunto de cantantes argentinos, entre los que 
se contaron: Marilú Anselmi, Ana María González, Martha Millán, Victor De Narké, Ricardo 
Yost y Nicolás Cuttone. Dirigió la Orquesta Estable Stuart Bedford y director de escena fue 
Michael Geliot. 


“THE FAIRY QUEEN”, DE PURCELL 


El 7 de octubre, en el marco del Festival Purcell-Britten organizado por la Sociedad 
Festivales de Música de Buenos Aires, se efectuó en el Teatro Colón la primera audición de la 
“semi-ópera” de Henry Purcell The Fairy Queen (La Reina de las Hadas), sobre el “Sueño de 
una noche de verano”, de Shakespeare. El esquema de la obra es muy sencillo y se reduce a cinco 
“masques” (“Divertissement” escénico inglés de Corte), números de canto y de danza, 
interpolados entre escenas habladas. 

El estreno de esta notable obra de Purcell, constituyó un gran acontecimiento. Se 
utilizó la versión de concierto de Benjamin Britten, interviniendo miembros de la Orquesta 
Filarmónica de Buenos Aires, el Coro Bach y, en calidad de solistas, Nini Landau, Ana María 
Osorio, Mark Deller, Dante Ranieri, Ricardo Yost, Mario Solomonoff y Kevin Smith. Mark 
Deller, que cantó con Kevin Smith el dúo de contratenores, fue el experto director musical 
que estilísticamente convenía a esta obra, singular y admirable. 


CANTANTES LIRICOS 


Numeroso cantantes líricos inscribieron por primera vez su nombre en una temporada 
del Teatro Colón. Cuatro de ellos eran de primera categoría internacional. Solamente uno no 
estaba en el apogeo de su carrera: el barítono Rolando Panerai, cuya voz había pagado tributo 
a una prolongada actividad. En su Don Alfonso (“Cosi fan tutte”) y luego, en 1983, su 
Dulcamara, demostró su gran experiencia vocal y su gran talento histriónico. 

Como una figura de excepción se consagró en su debut (Francesco, en “I Due Foscari”) 
el barítono italiano Renato Bruson al que en 1981 y 1982 sele volvió a escuchar en “Belisario”, 
en “Otello”, en un inolvidable concierto, y en una “Caterina Cornaro”, frustrada por razones 
de salud. Barítono belcantista, donizettiano porexcelencia y notable en el repertorio verdiano 
que no exige una voz oscura, de poderoso caudal y extensión en el agudo, Renato Bruson 
pertenece a la clásica categoría de “barítono noble”. 

Eva Marton, una soprano húngara que se ha proyectado rápidamente en la escena 
lírica internacional como intérprete de un repertorio de obras de las escuelas italiana y 
alemana, debutó como Elsa en “Lohengrin”, cantando en la misma temporada la Emperatriz, 
de “La mujer sin sombra”. Regresó en 1980, como protagonista de “Tosca”. Voz de importante 
caudal, extensa, segura y dúctil, posee seria musicalidad y un temperamento dramático que por 
momentos, desborda el límite de lo correcto. 
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Enzo Dara, completa la lista de notables que hizo su debut en esta temporada. Dara 
se presentó con “El turco en Italia”y, en 1982, volvió como Taddeo en “La Italiana en Argel”. 
Un bajo bufo distinto al común de los cantantes de ese carácter. Una hermosa voz, una 
afinación perfecta y una comicidad que rehuye el grotesco. 

Es un cantante para el público que hace un culto del buen gusto. 


ELLY AMELING 


Una extraordinaria cantante, tan eficaz en el concierto y en el oratorio como en la 
canción de cámara, Elly Ameling ha incursionado también en el teatro lírico como intérprete 
mozartiana en 1973 (Illia en “Idomeneo”), pero no ha vuelto sino esporádicamente a ese 
género. Nacida en Rotterdam (Holanda), se hizo acreedora a las máximas distinciones en 
concursos internacionales, incluyendo el de Ginebra. En París, perfeccionó técnica y estilo con 
el eminente Pierre Bernac. Ernest Ansermet, dijo de ella: “Una buena voz es una gracia del 
cielo. Elly Ameling se halla bajo esta bendición que los escritores del Renacimento hubieran 
dicho que es de origen divino”. Pero Elly Ameling no es solamente una voz, una hermosa voz, 
es también y sobre todo, una noble música y una intérprete refinada. 

Debutó en Buenos Airesel 4 dejunio de 1979,conla colaboración del pianista Dalton 
Baldwin, cantando para la Asociación Wagneriana un programa que reunía arias de Mozart, 
seis “Lieder” de Schubert, el aria de las joyas de “Fausto”, de Gounod, y páginas vocales de 
Rossini. El día 11 del mismo mes, cantó enel Teatro Colón, conla Filarmónica de Buenos Aires 
y la dirección de John Carewe, “Schéhérazade”, de Ravel, y “Exultate Jubilate” K. 165, de 
Mozart. 

Con referencia a uno de los recitales que Elly Ameling ofreció para la Wagneriana, 
se dijo en la columna musical del diario “La Nación": 

"La voz es suficientemente voluminosa y extensa, con timbre grato y color parejo; la 


escuela es excelente; el dominio de diferentes idiomas, notable, y a ello ha de sumarse un sólido talento 
interpretativo, inteligentemente cultivado (...) Expresividad depurada, sobriamente comunicativa.” 


En 1981, Elly Ameling cantó nuevamente para la Asociación Wagneriana, 

componiendo su programa con el ciclo de “lieder” op. 39 de Schumann, y páginas de Fauré, 
Poulenc, Granados, Turina y Guastavino. 
En el Teatro Colón se la escuchó el mismo año en un programa formado con obras de Mozart 
y de Schubert y, en 1984, la admirable cantante se hizo escuchar en dos recitales para la 
Asociación Wagneriana, en el Auditorio de Belgrano en un recital Schubert para el Festival 
Schubert, de Festivales de Buenos Aires, y, en el Teatro Colón, con la Orquesta Filarmónica 
de Buenos Aires, en “Les nuits d'Eté”, de Berlioz. 


OSCAR ARAIZ EN EL TEATRO COLON 


El coreógrafo argentino Oscar Araiz, esdesignadoen 1979 director artístico del Ballet 
del Teatro Colón. Es una columna de aire fresco la que con este talentoso creador entra en un 
organismo necesitado de nuevas fuerzas vitales. 

En la primera etapa de su gestión, el joven coreógrafo monta tres nuevos trabajos para el Ballet 
del Colón: Eterno Presente, Adagietto y Sueño de una noche de verano. 


484 


EL BALLET DE STUTTGART 


El Ballet de Stuttgartes una de las agrupaciones más destacadas del mundo de la danza 
europeo. El prestigio de que goza internacionalmente tuvo un constructor: John Cranko, quien 
si como bailarín no fue una figura descollante se constituyó en su momento como un coreógrafo 
de primera línea, de un talento creativo y una versatilidad que le permitió moverse dentro de 
un ancho margen especial mente en obras de carácter y de una notable capacidad constructiva. 
A la muerte de Cranko, la bailarina Marcia Haydée, que fue su más confiable colaboradora (él 
había dicho: "los bailarines talentosos pueden tomar un movimiento y transfigurarlo más allá 
de todas mis expectativas". Cit. The book of the Dance, de Agnes de Mille), tomó sus banderas 
al frente del Ballet de Stuttgart. 

La primera actuación de este conjunto en Buenos Aires, se produjo el 3 de noviembre 
de 1979. Hizo solamente dos presentaciones en el Teatro Colón, con una sola obra: Evgueny 
Oneguin, de Tchaikowsky-Cranko. 

Regresó el Ballet de Stuttgart al Teatro Colón, en otras dos oportunidades. En 1982, 
su actuación no fue tan breve como en la primera visita, pues ofreció siete funciones con el 
siguiente repertorio: Romeo y Julieta, de Prokoffiev-Cranko; La Fierecilla Domada, de Scarlatti) 
Stolze-Cranko (una obra maestra del desaparecido coreógrafo); Air, de J.S. Bach-Solz; Regreso 
al país desconocido, de Janacek-Kylián, y la Consagración de la Primavera, de Stravinsky-Glenn 
Tetley. 

Nuevamente en el Teatro Colón en 1985, siempre con Marcia Haydée como 
directora, el Ballet de Stuttgart presentó nuevamente en tres funciones sucesivas, el ballet 
Eugueny Oneguin, con el que hiciera su debut, en tanto su último programa estuvo así 
compuesto: Iniciales R.B.M.E., de Brahms-Cranko, Opus I, de Webern-Cranko, e Isadora, de 
Béjart, los tres en calidad de estreno para el Teatro Colón, y Gaité Parisienne, de Offenbach/ 
Rosenthal/Béjart. 

Una nueva presentación en Buenos Aires realizó el Ballet de Stuttgart en 1987, con 
motivo de la visita del Presidente de la República Federal Alemana. En esta breve actuación, 
el Ballet de Stuttgart, siempre dirigido por la bailarina y coreógrafa Marcia Haydée, presentó 
el ballet de Cranko Evgueny Oneguin, que el elenco de Stuttgart diera a conocer aquí en la 
temporada de su debut. Esta vez, fueron sus intérpretes Birgit Keil y Vladimir Klos. 


MIKHAIL BARYSHNIKOV 


Uno de los grandes bailarines de la época actual, Mikhail Baryshnikov, se presentó en 
el Teatro Colón el 12 de agosto, en pareja con la bailarina Patricia McBride. Selos vióen cuatro 
funcionesen cuyos programas figuraron las siguientes obras: Other Dances, de Chopin-Robbins; 
Tarantella, de Gottschalk-Balanchine, Tchaikowsky Pas-de-deux, de Balanchine; ElCorsario, 
de Drigo-Petipa. 


LES ETOILES DE L'OPERA DE PARIS 
Con la dirección de Janine Charrat, se presentó bajo el nombre del epígrafe, un grupo 
de primeras figuras del Ballet de la Opera de París: Claire Motte, Wilfride Piollet, Dominique 


Khalfouni, Jean Guizerix, Patrick Dupond, Denys Ganio y Jean Yves Lormeau. Entre las obras 
que figuraron en los programas de los dos recitales de este conjunto y en los que se contaron 
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varios pas-de-deux, de repertorio, mencionaremos el segundo acto de Giselle, el Adagietto, de 
Araiz, el Concierto, de Grieg-Charrat, y La gangre, de Bartók- Garnier. 

El Ballet del Teatro Colón, contribuyó a la crecida actividad dancística de la temporada 
de 1979 en la que también participaron, como se ha visto en páginas anteriores, el Ballet del Siglo 
XX, en su segunda visita a Buenos Aires, el Nikolais Dance Theatre, de Alwin Nikolais, y la 
pareja de bailarines rusos Ekaterina Maximova y Vladimir Vassiliev, debutantes en 1977. 
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DE 1980 A 1992 


1980 
DESFILE DE ORQUESTAS SINFONICAS 


Nuevamente tuvo la actividad sinfónica de la ciudad nuevos y vitalizantes impulsos 
en la temporada musical de 1980, con la presentación de varias orquestas -dos de ellas ya 
conocidas- ubicadas, en su mayor parte, en una categoría superior a la de los conjuntos 
visitantes del año anterior. 


LA ORQUESTA DEL GEWANDHAUS DE LEIPZIG 


Cinco conciertos dirigióen el Teatro Colón, con la dirección de Kurt Masur, la orquesta 
del célebre Gewandhaus de Leipzig. La sala del Gewandhaus y la Orquesta nacieron en 1781, 
siendo la última una prolongación de la Sociedad de Grandes Conciertos, que fuera fundada 
en 1741. Una de las orquestas de mayor tradición y linaje de Alemania, la Orquesta del 
Gewandhaus ha tenido como directores permanentes, desde Félix Mendelssohn, en el período 
1835/1848, a Kurt Masur, desde 1970, pasando por Nikisch, Furtwángler y Bruno Walter, entre 
Otros. 
La bicentenaria orquesta, se hizo escuchar en Buenos Aires en la edición integral de las 
Sinfonías de Beethoven, demostrando ser un conjunto excelente por todo concepto. En una 
nueva visita, en 1988, nuevamente con el eficaz Kurt Masur en el podio, la orquesta dió 
nuevamente cuenta de sus óptimas cualidades. 
Masur volvió a Buenos Aires en 1992, al frente de la Orquesta Filarmónica de Nueva York. 


LA ORQUESTA DE PARIS 


La Orquesta sinfónica más joven de París -fue fundada en 1967 y desde entonces ha 
tenido como directores a Charles Múnch, Herbert von Karajan como consejero musical, Georg 
Solti, Serge Baudo y a Daniel Barenboim- reemplazó a uno de los más antiguos organismos 
sinfónicos de aquella ciudad: la Orquesta de la Sociedad de Conciertos del Conservatorio. 
Motivos políticos y sindicales enrarecieron la atmósfera en que se realizaron los conciertos de 
la Orquesta de París en Buenos Aires. Con prescindencia de ello, la actuación de la que puede 


487 


Orquesta de Cuerdas de la 
Academy of Saint Martin in the Fields 


The Saint Paul Chamber Orchestra 


ser considerada, sin duda alguna, como la mejor orquesta sinfónica de Francia, formada por 
músicos experimentados y preparada al nivel de las muy buenas orquestas europeas. No 
deslumbrante, pero siempre convincente. 


LA LANCASHIRE SCHOOLS ORCHESTRA 


Una orquesta juvenil británica, no profesional que, con la dirección de Malcolm Dooley, 
puso en evidencia una disciplina y un entusismo ejemplares. Sus integrantes tienen una buena 
formación musical e instrumental. 

Esta orquesta fue creada en 1970 y forma parte del programa del Comité de Educación de 
Lancashire, destinado a desarrollar y promover los talentos musicales de la juventud. 
Orquesta completa, con una dotación de noventa músicos. 


LA ACADEMY OF SAINT MARTIN IN THE FIELDS 


Creada por Sir Neville Marriner en 1959, como un reducido conjunto de cámara 
dedicado casi exclusivamente a la música del Barroco, la Academia St. Martin in the Fields, 
que hoy se define así misma como un grupo musical versátil, pues puede presentarse en varias 
formaciones, desde un octeto y un grupo de cuerdas hasta una orquesta sinfónica de mediano 
porte, que cultivan un vasto repertorio. Neville Marriner dirige el conjunto sinfónico y los 
directores asociados lona Brown y Kenneth Sillito (también directorartístico), tiene a su cargo 
los otros grupos. En la actualidad, la Academia St. Martin in the Fields, es considerada, en 
forma unánime y a través de sus diferentes versiones, como una de las más perfectas expresiones 
de la música instrumental. 

La primera presentación de un conjunto de la Academia, data del 24 de juniode 1980 
y se efectuó en el Teatro Coliseo, como parte del ciclo artístico del Mozarteum Argentino. Se 
trataba de un grupo de dieciseis músicos, que actuó con la dirección de lona Brown. Su 
programa de presentación reunía las siguientes obras: Sinfonía para cuerdas en Do Menor, de 
Mendelssohn; Apollon Musagette, de Stravinsky; Adagio para cuerdas, de Samuel Barber y la 
Pequeña Música Nocturna K. 525 de Mozart. El éxito fue muy grande y superó las mayores 
expectativas. Posteriormente, el conjunto británico ofreció un concierto privado en la sede de 
la Embajada Británica. 

Doce años después, una orquesta de cuerdas más nutrida que la anterior, representó 
a la Academia en una segunda actuación en Buenos Aires. Dirigida por Kenneth Sillito, fue 
presentada en dos conciertos que se efectuaron en el Teatro Colón, por la Asociación 
Wagneriana de Buenos Aires. Fueron dos memorables actuaciones,consideradas en forma 
unánime por público y crítica como uno de los grandes acontecimientos de la temporada 
musical de 1992, en la que los académicos mostraron la perfección y la ductibilidad estilística 
y expresiva que han hecho famosa a la institución formada por Neville Marriner. En dos 
eclécticos programas, figuraron: 1) Serenata Nocturna K. 525 de Mozart; Serenade op.10, de 
Dohnanyi; Dos Valses de Dvorak y Divertimento para cuerdas, de Bartók. 11) Simple 
Symphony, de Britten; Sonata N* 1 en Sol, de Rossini; Concierto para dos violines op.77 de 
Malcolm Arnold; Divertimento en Re Mayor K.136, de Mozart, y Serenata en Do op. 48 de 
Tchaikowsky. 
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HELMUTH RILLING 


Festivales de Buenos Aires, tuvo un ilustre invitado para su Festival Bach-Hándel 80: 
el maestro alemán Helmuth Rilling, organista y maestro de coros, especialidades en las que se ha 
mostrado sumamente activo en los últimos veinte años. Reconocido internacionalmente 
como uno de los más grandes intérpretes actuales de Bach, si no el más grande, desaparecidos 
Gúnther Ramin y Karl Richter, Rilling es además un autorizado pedagogo cuya colaboración 
se disputan las Academias y Universidades de Europa y los Estados Unidos. 

En su presentación en el Teatro Colón, en el marco de los mencionados Festivales, 
tuvo a sus ordenes a la Orquesta y el Coro Estable y el Coro de Niños del Teatro, para una 
ejecución de La Pasión según San Mateo, a la que habrá que referirse seguramente cada vez que 
quieran mencionarse las mejores versiones de esa obra monumental en los últimos años. 
Helmuth Rilling volvió a actuar en Buenos Aires en 1983 y 1985 (véase). 


CAMERATA LYSY GSTAAD 
FESTIVALES LYSY 


Este conjunto instrumental creado y dirigido porel violinista argentino Alberto Lysy, 
forma parte de la Internacional Menuhin Music Academy, de Gstaad, Suiza. Formado por 
jóvenes instrumentistas severamente seleccionados y disciplinados en el estudio y la práctica 
de la música de cámara, la Camerata Lysy Gstaad posee un extenso repertorio que va desde la 
música instrumental del Siglo XVII hasta las expresiones más actuales. Además de sus intensas 
actividades académicas, el brillante conjunto ofrece cada año una serie de conciertosen Europa 
y actúa con frecuencia en Festivales de Música de Europa, América y Asia. 

El 7 de setiembre, la Camerata Lysy dió el primero de los dos conciertos previstos en 
el Teatro Colón, con el siguiente programa: Concierto en La Mayor para cuerdas, de Vivaldi; 
Concierto en Do Mayor op. 3 para violín y cuerdas de Locatelli; Divertimento en Re Mayor 
K. 136, de Mozart; Plegaria, para violoncelo y orquesta, de Bloch; Crisantemi, de Puccini, y 
Danzas rumanas, para cuerdas, de Bartók. 

De esta manera quedaban de hecho inaugurados los Festivales de Música de Cámara 
Lysy, auspiciados por la Asociación Amigos de la Música, que continuaron hasta 1984, con la 
sola pausa del año 1982 en que Amigos de la Música suspendió excepcionalmente su 
temporada. 

En 1985, prosiguió el Festival Lysy, independientemente del patrocinio de la 
mencionada Asociación. Luego de la visita de la Camerata Lysy Gstaad, con un grupo de 
instrumentistas previamente seleccionados por el propio Lysy, se constituye la Camerata Lysy 
local, que es la que tiene a su cargo el Festival Lysy 1981. En 1983, el Festival presenta su 
Orquesta de Cámara y en 1984, se produce otro cambio cuando ingresa al Festival la Orquesta 
Argentina de Cámara. Al igual que la Camerata Lysy Gstad, estos conjuntos dan lugar a varias 
formaciones instrumentales, desde el duo hasta la orquesta de cuerdas. 


LOS CONCIERTOS ESTRENOS 
Además de los que ya hemos mencionados en las páginas precedentes, se registraron 


las siguientes novedades en los conciertos de 1980: Isofontas, de Luis Arias; Misa Glagolítica, de 
Leos Janacek; Greenwich 58 Oeste (Rapsodia de Buenos Aires), de Pompeyo Camps; Concierto 
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instrumental, de Nicolás Slonimsky; Concierto Aguediano para guitarra y orquesta, de Garcia Abril; 
Canto a San Martín, de Roberto Camaño; Cantata para la Fundación de Buenos Aires, de Valdo 
Sciammarella; Astrazzione per orchestra, de Bruno Martinotti; Salmo, de P. Ben - Haim; Jubilum 
op. 51 y Turbae op. 143, de Alberto Ginastera. 


CANTANTES LIRICOS 


Federica von Stade, Sesto en “La Clemenza di Tito”, se contó entre los cantantes más 
distinguidos que debutaron en 1980 en el Teatro Colón. De cultivada naturaleza musical, von 
Stade es una mezzo soprano clara, de medios vocales de relativo caudal pero de extensión 
considerable que le permiten encarar cómodamente un amplio repertorio. Excelente técnica, 
gran seguridad en las agilidades, la aristocracia de la expresión y sus cualidades como actriz, 
hacen de ella una artista lírica sobresaliente. 

De primerorden también el tenor británico Stuart Burrows, un especialista mozartiano 
que merced a la riqueza de sus medios ha abordado con éxito un variado repertorio. Cantante 
muy musical y de gran solvencia técnica, debutó como protagonista de “Los cuentos de 
Hoffmann”, y regresó en 1981, para cantar el rol principal de “Idomeneo”. 

Un estilista, con medios vocales por entonces limitados; pero un noble cantante de 
todos modos, de evidente cultura musical y artística, en general, Wemer Hollweg, protagonista 
de “La Clemenza di Tito”. Excelente por todo concepto, por la calidad vocal y musical y por 
sus condiciones de actor (Pelléas), el barítono británico Thomas Allen. Por último, recordemos 
que tras una dilatada y brillante carrera, debutó en el Colón como Conde Waldner en 
“Arabella” , el bajo alemán Karl Ridderbusch. En esa misma temporada cantó el rol de Pogner 
en “Los maestras cantores”. Regresó en 1985, para su rol de Baron Ochs en “El caballero de la 
rosa”. 


TEATRO DE DANZA DE WUPPERTAL 


En la sala Martín Coronado del Teatro General San Martín, se presentó el Teatro de 
Danza de Wuppertal, dirigido por la coreógrafa Pina Bausch. Una compañía, se leía en el 
programa, “que ha dejado atrás todos los clichés y jerarquías que predominanen la danza. Todos 
son solistas, todos son integrantes del elenco, las representaciones... viven de la creatividad y 
la fantasía de cada uno de los miembros del grupo...”. 

El Teatro de Danza de Wuppertal se presentó con un programa compuesto por tres 
ballets de Pina Bausch: Segunda juventud, con música de Stravinsky; Café Múller, con música 
de Purcell, y La Consagración de la Primavera. 

El Teatro de Danza de Wuppertal, “en lo que concierne al teatro alemán, constituye 
una nueva experiencia, con la que muchos se sienten fascinados y otros muchos horrorizados.”, 
expresa un comentario de “Der Spiegel” inserto en el programa. A juicio del crítico Angel 
Fumagalli, este singular conjunto “nos trae la profundidad del alma alemana y la densidad de 
su pensamiento”. 


BALLET EN EL TEATRO COLON 


En la temporada de ballet de 1980, el Teatro Colón presentó el 9 de Noviembre el 
estreno de la versión integral del ballet Don Quijote, de Minkus-Petipa/Gorski, puesto por el 
coreógrafo Zarko Prebil, con Vladimir Vassiliev, Ekaterina Maximova y Serguei Radchenko como 
bailarines huéspedes, y Ricardo Novich, Nestor Roygt y Didi Carli, del Ballet del Colón. 
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ALEXANDER GODUNOV Y EVA EVDOKIMOVA 


Con el cuerpo de baile del Teatro Colón, se presentaron el 24 de Octubre el destacado 
bailarín ruso Alexander Godunow y la bailarina suiza-norteamericana Eva Eudokimova, con 
frondosos e importantes antecedentes artísticos. Se los vio en el acto segundo de el Lago de los 
Cisnes y en el gran pas-de-deux de Don Quijote. 

Eva Eudokimova volvió a presentarse en Buenos Aires en 1987 (véase) junto al 
bailarín cubano Jorge Esquivel. 


BALLET THÉATRE DU SILENCE 


Este conjunto, creado en La Rochelle, Francia, en 1971, año de su debut, se presentó 
enel Teatro Presidente Alvear los días 12 y 13 de Abril. Director y coreógrafa del Ballet Théátre 
de Silence son, respectivamente, Jacques Garnier y Brigitte Lefévre, ex bailarines ambos del 
Ballet de la Opera de París del cual se alejaron para impulsar la actividad del nuevo conjunto 
que se propuso “combinar las técnicas más audaces de la danza, el teatro y la 'mise-en-scéne” 
de nuestro tiempo”. La influencia de la danza moderna estadounidense, llega al conjunto 
francés a través de Lar Lubovitch y Merce Cunningham. 

Seis estrenos presentó el Ballet Théátre de Silence en sus presentaciones en Buenos 
Aires: Aller-retour, música de Jean Wiener, coreografía de Brigitte Lefévre; Avalanche, de Lar 
Lubovitch sobre música de Juan Sebastián Bach; Pas-de-deux, de Jacques Garnier sobre música 
de Anton von Webern; Summerspace, de Morton Feldman, coreografía de Merce Cunningham; 
Pawa, impresión musical del Zarb, coreografía de Lefévre, y Le Cordon Informal, de Jacques Garnier 
sobre músicas de Mozart, Hándel y Cimarosa. 


1981 
ORQUESTA DEL MOZARTEUM DE SALZBURGO 


El de la Orquesta del Mozarteum de Salzburgo es un nombre centenario. La Orquesta 
se fundó en efecto en 1880 con maestros y alumnos de la Academia del Mozarteum a los que 
se unieron instrumentistas de la Sociedad de Músicos de la Catedral que existía desde 1841; 
pero no se profesionalizó sino en 1939. Sin embargo, mucho antes de esa fecha participaba en 
el Festival de Salzburgo al cual sigue vinculada actualmente como orquesta titular. Es la 
Orquesta de la ciudad que vio nacer a Mozart y se mantiene muy activa tanto en el repertorio 
sinfónico como en el lírico. Si bien se maneja en un amplio espectro estético, debe gran parte 
de su prestigio a la interpretación de obras de Mozart y su época. 

Debutó en Buenos Aires el 12 de Abril de 1981, en el Teatro Colón y realizó allí tres 
conciertos dirigidos por Leopold Hager, titular del conjunto desde 1968, en el marco del 
Festival Mozart 1981. Se le escuchó en un amplio repertorio mozartiano, casi exclusivo, con 
la sola excepción de la Sinfonía N* 3 en Re Mayor de Schubert y la Sinfonía N? 4 en Si Bemol 
Mayor op. 60 de Beethoven. 

Conjunto homogéneo y musical, de óptima calidad sonora, dueño del estilo de su 
patrono, fue un placer escucharlo, sobre todo, con la dirección autorizada y musicalmente 
sensible de Leopold Hager. 
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LOS MUSICOS DE CAMARA DE BUENOS AIRES 


El conjunto está integrado por Delia Galán (violín), Marcela Magin (viola), André 
Mouroux (violoncelo), Rolando D'Hellemes (clarinete) y Lucrecia Massini (piano), y fue 
fundado en 1981. 

Estos músicos se han vinculado “con el propósito de constituir la base estable de un 
conjunto de intérpretes de cámara que pretende no sólo abordar desde dúos a quintetos del 
repertorio universal, sino además, permanecer abierto a la incorporación ocasional de colegas 
intérpretes que permitan la ampliación constante del repertorio a ofreceral público argentino, 
aportando al ámbito cultural de nuestro país la audición de un vasto número de obras. De allí 
la denominación, por si misma significativa de una posición y un propósito, abiertos al máximo 
de sus posibilidades interpretativas dentro del género”. 


ESTUDIO CORAL DE BUENOS AIRES 


En 1981 se creó en Buenos Aires un nuevo grupo coral. El nombre: Estudio Coral de 
Buenos Aires. Dirigido por Carlos López Puccio, este conjunto, formado por veinticuatro voces, 
se mueve, por lo tanto, dentro de los márgenes de la música coral de cámara. 
En sucesivas presentaciones, Estudio Coral de Buenos Aires ha puesto de manifiesto una 
ejemplar responsabilidad profesional que se ha reflejado en la prolijidad de sus versiones; 
óptima musicalidad y muy buena calidad vocal, trabajando con un amplio repertorio que le ha 
dado la oportunidad de demostrar a la vez la altura de sus objetivos artísticos y la ductilidad 
musical y expresiva que le permiten alcanzarlos. Buen ejemplo de ello, fue el concierto que en 
la temporada de 1985 dedicóala música coral de compositores norteamericanoscontemporáneos. 

Su participación en el Festival Brahms '86, organizado por Festivales Musicales de 
Buenos Aires, constituyó un claro reconocimiento de los valores que el Estudio Coral de 
Buenos Aires ha puesto en evidencia en sus primeros años de labor. 


PINCHAS ZUKERMAN 
Y LA SAINT PAUL CHAMBER ORCHESTRA 


Con la dirección de Pinchas Zukerman, el 16 de mayo de 1981 hizo su presentación en 
Buenos Aires en el ciclo de conciertos de la Asociación Wagneriana la Saint Paul Chamber 
Orchestra. Creado en 1968 y con sede en las ciudades gemelas de Saint Paul y Minneapolis, en 
los Estados Unidos, este conjunto no tardó en ser considerado como uno de los mejores 
especialistas del Barroco y el Clásico, especialidad que no le impedía frecuentar la música 
contemporánea. Dió en su país centenares de conciertos y realizó numerosas giras europeas, 
ganando prestigio internacional. En 1980, el violinista y violista israelí Pinchas Zukerman a 
cuya formación musical en el Conservatorio de Israel, la Academia Musical de Tel-Aviv y la 
Juilliard School of Music de Nueva York, se sumaron los sabios consejos de Pablo Casals e Isaac 
Stern, fue designado director musical de la Orquesta de Saint Paul. Esta asociación fue 
considerada en su momento “una de esas ideas más inspiradas que sólo se concretan de vez en 
cuando en alguna parte, durante una generación musical”. 

Una auténtica celebridad, en opinión de muchos “el más versátil de los músicos”, 
Pinchas Zukerman, nacido en 1948, es un auténtico virtuoso del violín y la viola, y también 
se reveló como un excelente director de música de cámara cuando en los años 70s. asumió la 
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conducción de la notable English Chamber Orchestra. Agreguemos que con la Orquesta de 
Saint Paul, Zukerman pudo también compartir el interés de la música de nuestro siglo. 

En su presentación en Buenos Aires, Zukerman y la Orquesta de Saint Paul ofrecieron el 
siguiente programa: Música fúnebre para la muerte de Bartók, de Lutolawski; Romanza N* 2 
en Fa Mayor op. 50 para violín y orquesta, de Beethoven (solista: Zukerman); Concierto para 
dos violines y orquesta de cuerdas en Re Menor BWV 1043, de Juan Sebastian Bach (solistas: 
Zukerman y Romualdo Tecco, concertino de la orquesta) y Sinfonía en Re Mayor (Londres), 
de Hadyn. 

En 1986, Zukerman realizó su segunda visita a Buenos Aires, actuando esta vezen dos 
recitales violinísticos, con la colaboración del pianista (y compositor) norteamericano Marc 
Neikrug, que en materia de técnica pianística y sensibilidad musical se hizo acreedora francos 
elogios, Niekrug colabora con Zukerman desde hace muchos años. En cada uno de esos 
recitales, hicieron escuchar tres Sonatas. En el primero, la K.378 en Si Bemol, de Mozart; la 
op. 78 N?* 1 en Sol Mayor, de Brahms, y la Opus 94 bis, en Re Mayor, de Prokoffiev. El segundo 
recital también se inició con una Sonata de Mozart, la K.379 en Sol Mayor, y se completó con 
la Sonata N? 6 en La Mayor op.3 N*1 de Beethoven, y el opus 18 en Mi Mayor, de Richard 
Strauss. 

En 1989 Zukerman se presentó nuevamente en Buenos Aires, en el ciclode conciertos 
de Harmonía Il, con un conjunto instrumental denominado Pinchas Zukerman and Friends. El 
gran violinista ha sabido rodearse de un grupo de excelentes músicos ingleses y norteamericanos, 
todos ellos solistas y primeros atriles de conjuntos de primer nivel. Recordemos sus nombres 
Thomas Kornacker (violín), Cynthia Phelps y Carla Maria Rodriguez (violas), Peter Howard 
y Ralph Kirschbaum (violoncelos) y Marc Neikrug (piano). 

Zukerman, en calidad de solista, y sus Amigos protagonizaron magníficas sesiones de 
música de cámara, con obras de Schubert, Mozart, Schumann, Stravinsky y Brahms. 

En 1991, Zukerman y sus Amigos, volvieron a actuar para Harmonía, ahora enel Teatro Opera, 
en dos conciertos en los que se escucharon: Dúo N* 1 K.423 para violín y viola (Zukerman- 
Cynthia Phepls), y Quinteto N? 3 en Do Mayor K.515, con segunda viola (esta última, a cargo 
de Zukerman), de Mozart, el Quinteto en La Mayor con piano op. 81 y Terceto en Do Mayor 
op. 74 para dos violines y viola, de Dvorak; Cuarteto N* 2 con piano K. 493, de Mozart, y 
Sexteto N? 2 en Sol Mayor op. 36 para cuerdas, de Brahms. 

“Música de cámara tocada con mano maestra y con mente despejada”, 


dijo con respecto a uno de estos conciertos el crítico Pompeyo Camps, en su columna del diario 
“Clarín”. 


ESTRENO DE “REY ROGER”, DE SZYMANOWSKI 


La temporada lírica del año 1981 en el teatro Colón, culminó el 8 de Noviembre con 
el estreno americano de la ópera Rey Roger, del compositor Karol Szymanowski, una de las más 
representativas personalidades de la moderna escuela polaca. 

Si bien la acción, que se desarrolla en tres niveles espirituales, cristiano, apolíneo y 
dionisíaco, no logra plasmar una específica teatralidad porque el asunto en sí carece de entidad 
dramática, el gran músico que indudab:emente es Szymanowski ha escrito para Rey Roger una 
música magnífica que desafía cualquier tipo dereparo; una música de una belleza y refinamiento 
ejemplares que encuentra tanto en la escritura vocal, sea esta solística o coral, y en la orquesta, 
altas cimas de imaginación y talento constructivo. 
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La obra de Szymanowski, fue cantada en el idioma original - prueba muy ardua para 
el Coro - por un elenco cuyas partes principales provenían del teatro lírico polaco: Andrzej 
Hiolski, Bozena Betley, y Wieslaw Ochman, junto a los cuales tuvieron lucida actuación los 
cantantes locales Horacio Mastragno, Ana Ruanova, Victor De Narké, Hugo Sorrenti y Ana 
María Marcó. La obra fue dirigida por Stanislaw Wislocki. La régie fue de Aleksander Bardini 
- Lech Komarnicki, la escenografía de Adrzej Majewski. Director del Coro fue Alberto 
Balzanelli, y Valdo Sciammarella, del Coro de Niños. 


CANTANTES LIRICOS 
DEBUTANTES 


Una joven y brillante Siglinda, que no tardó en convertirse en una de las principales 
intérpretes de Bayreuth, la soprano norteamericana Jeannine Altmeyer, constituyó la gran 
revelación de esta temporada, tanto por la excelencia de sus dotes vocales como por la 
intensidad de la expresión y la plasticidad de su presencia en el escenario. 

Teresa Zylis-Gara de extendido prestigio en la escena lírica mundial, impuso con su 
Desdémona la pura línea de su canto, la perfección de su legato, y la aristocracia de su fraseo. 
También la joven soprano italiana Mara Zampieri, inmadura todavía su formación técnica, 
demostró que poseía pasta de gran cantante. En su labor en el rol de Antonina de la ópera de 
Donizetti “Belisario” se apreciaron sobre todo la riqueza de su material, la belleza de su media 
voz y una notable facilidad en el canto de coloratura. En la misma ópera y en el rol de Irene, 
causó inmejorable impresión la mezzo soprano polaca Stefania Toczxyka, que ha conquistado 
rápidamente un lugar espectable entre las cantantes de su cuerda en los teatros líricosde Europa 
y América. La calidad de sus medios naturales y la perfección de su técnica, así como sus 
cualidades musicales, le han valido posición tan envidiable. 

El tenor polaco Wieslaw Ochman, vasta y ventajosamente conocido en los escenarios 
europeos y americanos y figura requerida en los grandes festivales, posee voz atractiva y eficaz 
en todo el registro. Canta con innegable autoridad y calidad teatral, como quedó demostrado 
en su debut en el rol de El Pastor, de la ópera de Szymanowski, “Rey Roger”. 

Mencionemos, por último, a la soprano rumana Eugenia Moldoveanu, protagonista de 
“La Traviata” en sudebut, dueña también de un patrimonio vocal de óptima calidad, excelente 
escuela y una voz flexible que le permite embellecer el canto con efectos seductores manejados 
con tanta seguridad como discreción. 


NOVEDADES EN LOS CONCIERTOS 


Entre las obras que figuraron en los programas de los conciertos con carácter de 
estrenos o primeras audiciones, figuraron las que se mencionan seguidamente: Libro para la 
orquesta, de Witold Lutoslawski; Rosa de los vientos, de Wladzimierz Kotonski; Apuntes para el 
proyecto del drama lírico La Chute de la Maison Usher, de Debussy; Concierto N* 2 para violoncelo 
y orquesta, de Alberto Ginastera; Concierto para piano y orquesta, de Max Reger; Sinfonía N* 
2, de Kurt Weill; Te Deum, de Roberto Caamaño; Suite 1980, de Roberto García Morillo. 
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EL BALLET DE HAMBURGO 


El Ballet de Hamburgo, ligado a la Opera del Estado de esa ciudad alemana, actuó por 
primera vez en Buenos Aires presentándose en el Teatro Colón el 23 de Julio. Ofreció en esa 
sala tres espectáculos, repitiendo un programa. El Ballet de Hamburgo vino con su coreógrafo 
John Neumeier, quien se incorporó a dicho conjunto en 1973, luego de actuar en el mismo 
carácter en la Opera de Frankfurt. Neumeier, que realizara una distinguida carrera como 
bailarín, hizo una importante contribución al prestigio de este ballet al que dotó de un 
repertorio nuevo y original. Coreógrafo de gran talento, presentó en el Colón dos de sus 
creaciones coreográficas: Sueño de una noche de verano, con música de Mendelssohn - Ligeti, 
y Tercera Sinfonía, de Mahler, que fueron muestras incontestables de su capacidad creativa y 
de la excelencia de sus intérpretes. 

John Neumeier regresó a Buenos Aires en 1986 para actuar, ahora como bailarín, 
junto a Marcia Haydée, en un ballet creado para ambos intérpretes por Maurice Béjart. (véase 


1986). 
ALVIN AILEY AMERICAN DANCE THEATRE 


Creado hace casi un cuarto de siglo, el Teatro de Ballet Americano de Alvin Ailey 
conmovió al mundo de la danza moderna de los Estados Unidos, tan rica como diversificada. 
Partiendo de la base de que “la música es la principal fuente de creación coreográfica”, Alvin 
Ailey, que a juicio de Katherine Sorley Walker, en su trabajo sobre la danza y sus creadores - 
“posee gran talento para la comunicación, intenta zanjar la brecha existente entre la danza 
moderna y el gran público, y en la mejor de sus obras, la triunfante Revelations, logra ese milagro”. 

El talento creativo de Alvin Ailey ha indagado con especial interésen las ricas fuentes 
de la música afro de los Estados Unidos. 

El Teatro de Ballet de Alvin Ailey se presentó en el Teatro Colón por primera vez, 
el 23 de Junio. El siguiente es el programa de su debut: Night Creature (Duke Ellington), Cry 
(Alice Coltrane), Memoria (Keith Jarret) y Revelations (tradicional). 


CYNTHIA GREGORY Y FERNANDO BUJONES 

Esta pareja de bailarines, ventajosamente conceptuados en el plano internacional, 
actuaron con el Ballet del Teatro Colón en calidad de invitados. En la velada de su debut, el 
22 de Agosto, se los vio en el Grand - Pas Classique, de Auber-Victor Gsovsky, y en el pas - de 
- deux Diana y Acteon, de Pugni-Agrippina Vaganova. 


PAVLOVA Y GORDEIEV 


Provenientes de la Unión Soviética, debutaron en el Teatro Colón el 31 de Marzo, 
los bailarines Nadieszha Pavlova y Viachislav Gordeiev. 


ESTRELLAS DE KIEV 


En el Teatro Presidente Alvear, se presentó el 7 de Agosto, un conjunto titulado 
Estrellas del Ballet de Kiev, representado por un grupo de primeras figuras de ese cuerpo artístico 
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elmuth Rilling 


Pinchas Zukerman 


Riccardo Muti Dimitri Kitaienko 


Pedro Sáenz 


del Teatro Chevtchenko de Kiev. Finalizada su actuación en el Teatro Presidente Alvear, se 
presentaron en el Auditorio de Belgrano. 


NUEVO BALLET NACIONAL 


Sobre música de la Bachiana Brasileira N2 2 de Héctor Villa - Lobos, concibió la 
coreógrafa Paulina Ossona su ballet Hálito, que el Teatro Colón estrenó el 18 de julio de 1981. 


1982 


MICHEL CORBOZ EN BUENOS AIRES 


Michel Corboz, una figura de notable relevancia en el mundo europeo de la música, 
notable maestro de coros, agudo estudioso e intérprete de la música del Renacimiento, del 
Barroco y del período Clásico, hizo en 1982 su presentación ante las audiencias porteñas en el 
Festival Monteverdi - Vivaldi, organizado por Festivales de Buenos Aires. Secundado por un 
grupo de solistas del Ensamble Vocal e Instrumental de Lausanne y por ejecutantes de instrumentos 
barrocos, a los que se sumaron músicos locales, dirigió su primer concierto en la Basílica del 
Espíritu Santo, formando su programa con páginas pertenecientes a la Selva Morale e Spirituale, 
de Monteverdi. Este concierto se repitió al siguiente día. Luego en el Auditorio de Belgrano, 
dedicó un concierto a Madrigales Guerreros y Amorosos de Monteverdi y , finalmente, en el 
Teatro Colón, con la colaboración de la Orquesta Filarmónica de Buenos Aires, los solistas 
Vocales e Instrumentales de Lausanne y el Coro de Niños del Teatro, dirigió los Vespro della 
Beata Vergine, del mismo autor. 

La calidad de la ejecución y la genuinidad del estilo monteverdiano, pocas veces se 

habían dado en Buenos Aires en tal alto grado. 
Michel Corboz, regresó a Buenos Aires en 1983 para intervenir en el Festival Bach - Haydn 
- Bach. En el Teatro Colón, dirigió Magnificat en Re Mayor BWB 243 de Bach y la Gran Misa 
en Do Menor K. 427 de Mozart. Contó en esta ocasión con la colaboración de la Orquesta 
Filarmónica de Buenos Aires, el Coro del Instituto Superior de Arte del teatro y un grupo de 
solistas vocales e instrumentales, locales e invitados los primeros. - 

Por tercera vez en Buenos Aires en 1985, tomó parte de la conmemoración del 
Tricentenario de Hándel y Bach, dirigiendo de este último La Pasión según Mateo. En 1987, 
nuevamente invitado por Festivales de Buenos Aires, intervino en el Festival Bach - 
Mendelssohn para dirigir, de este último, el oratorio Elias op. 70, con la participación de la 
Filarmónica de Buenos Aires y el Coro del Instituto Superior de Arte del Teatro Colón dirigido 
por Valdo Sciammarella. 


LA ORQUESTA DE CAMARA MAYO 


Una iniciativa que merece el mayor de los elogios y que ha significado un apreciable 
aporte a la actividad musical del país, fue la de la Fundación Banco Mayo que en 1982 decidió 
crear y sostener una orquesta de cámara. 

El acto de creación de la Orquesta de Cámara Banco Mayo, tiene fecha 2 de Agosto 
de 1982, Inmediatamente, se realizó un Concurso del cual surgió el director titular del nuevo 
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organismo orquestal, Mario Benzecry, quien fue elegido entre treinta y tres concursantes por 
el jurado que formaron los señores Jorge D'Urbano, Manuel Rego y Ernesto Blum. 

La nueva Orquesta hizo su presentación el 13 de Septiembre del mismo año en el 
Teatro El Círculo, de Rosario, con el siguiente programa: Ocho Piezas opus 44 N? 3 de 
Hindemith; Concierto N* 14 en Mi Bemol Mayor K.499 de Mozart (solista: Luis Ascot); Tango 
Canyengue, de Astor Piazzola, y Serenata para cuerdas op. 22, de Dvorak. 

El día 17 de Octubre, la Orquesta de Cámara del Banco Mayo, se presentó en el Teatro 
Colón, también dirigida por Mario Benzecry, con el siguiente programa: Sinfonía N2 1 en Re 
Mayor de Hadyn (primera audición), Concerto Grosso op. 6 N? 5 de Hándel; ConciertoenLa 
Menor para violoncelo y orquesta, de Vivaldi (solista: Claudio Baraviera); Tango Canyengue, 
de Piazzola, y Serenata para cuerdas op.22 de Dvorak. A diez años de su creación la Orquesta 
Mayo continúa desarrollando su labor por todo concepto meritoria. 


CORO JUVENIL DE LA FUNDACION SAN TELMO 


La Fundación San Telmo crea con este Coro Juvenil su primer cuerpo Estable y 
designa a Daniel Di Pace director del mismo. 


FUNDACION MUSICA DE CAMARA 


En 1982 quedó constituída esta Fundación, con la presidencia de la arquitecta Isabel 
de Padilla y Borbón y la dirección artística del maestro Guillermo Angel Opitz. En declaración 
pública, este último ha condensado los fines que se propone esta nueva Fundación: “La 
denominación de la entidad -expresó-, es clara con respecto del campo elegido para su labor, 
la música de cámara con todas sus proyecciones. Hemos decidido actuar desde adentro, con lo 
nuestro, aprovechando las infinitas posibilidades que se muestran a nuestro alcance.” 

La Fundación Música de Cámara inició sus actividadesal 11 dejuniode 1983 con una 
serie de audiciones dedicadas, cada una de ellas, a la música para el ámbito camerístico de un 
determinado compositor. A ello ha sumado una serie de tertulias musicales y encuentros de 
música con las artes plásticas. Funciona como parte de la Fundación, la Camerata Vocale, grupo 
dirigido por el propio maestro Opitz. 

La actividad que se ha fijado esta entidad contempla también una tarea didáctica, 
basada en Cursos para músicos y estudiantes de música y Cursos especiales para simplesoyentes. 
A cinco años de la iniciación de sus actividades, puede afirmarse que la entidad ha cumplido 
con esos objetivos, con un balance de medio centenar de “Tertulias Musicales” realizadas en 
la ciudad y el Gran Buenos Aires, “aprovechando todas las posibilidades que ofrece al país el 
joven talento”, para usar las mismas palabras de la presidenta de esta Fundación. 


ESTRENO DE LA OPERA DE 
JUAN HIDALGO-CALDERON DE LA BARCA 


El Teatro Colón estrenó el 8 de junio de 1982 una verdadera rareza lírica: la ópera en 
tres actos Celos, aún del aire matan, sobre un texto de Pedro Calderón de la Barca y música del 
compositor español Juan Hidalgo, nacido en fecha incierta en la primera mitad del siglo XVII 
y muerto en Madrid en 1685. 

Celos, aún del aire matanfue representada por primera vezenel coliseo del Buen Retiro 
de Madrid el 5 de diciembre de 1660. Restos dispersos de la partitura, a veces sólo apuntes, 
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fueron hallados en España y Portugal y con ese material el hombre de letras español José 
Guillermo García Valdecasas y el compositor argentino Pedro Sáenz, emprendieron la tarea 
de adaptarel libro de Calderón, el primero, y de reconstruirla música, el segundo; tarea ímproba 
felizmente coronada. 

Asíllegó Celos, aun del aire matan al Teatro Colón que albergó de tal suerte la primera 
realización escénica mundial de la misma, dirigida por Antonio María Russo, conintervención 
del Coro del Instituto Superior de Arte preparado por Valdo Sciammarella, y con la dirección 
escénica de Ariel Bianco, autor también de la escenografía y el vestuario. En el escenario. los 
cantantes argentinos Marta Blanco, Raúl Giménez, Ricardo Casinelli, Mabel Veleris, María 
Rosa Farré, Ricardo Yost, Luis Gaeta, Martha Millán, Susana Cóppola, Nuritza Kassapian y 
Lucia Boero. 

La exhumación de la obra, en versión de concierto, se había realizado en la Radio de Colonia 
(Alemania) el 9 de Octubre de 1981. 


DEBUTS EN EL TEATRO COLON 


Dos grandes cantantes, se presentaron este año por primera vez en el Teatro Colón: 
la soprano búlgara Anna Tomowa-Sintow y la mezzo soprano rusa Elena Obraztsova, ambas en 
la plenitud de sus notables facultades y en la cima de su carrera internacional. Tomowa - 
Sintow, tan convincente en el repertorio alemán como en el italiano, tiene medios de belleza 
incomparable en la actualidad, y canta además, con una solvencia vocal y técnica abrumadora, 
poniendo en juego toda su sensibilidad artística y su capacidad expresiva. (Debutó con la Prima 
Donna, de Ariadna en Naxos). 

En Elena Obraztsova, una de las grandes revelaciones de la escena lírica de los años 
70s., se dan en forma equivalente, los extraordinarios y suntuosos medios vocales, asistidos por 
una técnica vocal sin fallas, y condiciones dramáticas no menos extraordinarias. Además de 
dominar las obras capitales de la escuela rusa, se ha entregado de lleno al repertorio italiano y 
el francés, en los que no siempre son válidas las fórmulas propias de aquella escuela que 
conforma un estilo único y no transferible. En todo caso, vocalmente, Obraztsova ha triunfado 
siempre, aunque no haya logrado superar por completo esa barrera estilística. En el Colón se 
tuvo el privilegio de escucharla en uno de sus grandes roles de la dramática musical de su patria: 
María, de “Khovanchina”. 

Frente a estas dos grandes figuras, otros buenos intérpretes de la temporada 1982, 
pasaron a segundo plano. No podemos, sinembargo, eludirla mención de un importante debut: 
el del tenor argentino Luis Lima que precedido por el eco de su excelente actuación en teatros 
de Europa y América, se presentó aquí cantando “Tosca” a la vera de Eva Marton, regresando 
regularmente, desde entonces. Posee una voz importante y homogénea, un agudo fácil y un 
espíritu sagaz que le permite sacar el mejorfruto de sus medios. Esun cantante musical y un buen 
actor. 

Otros tres debutantes de obligada mención, fueron el bajo belga Jules Bastin, la mezzo 
soprano francesa Jocelyne Taillon y la mezzo soprano alemana Trudeliese Schmidt. 


ESTRENOS Y PRIMERAS AUDICIONES 


Entre los estrenos y primeras audiciones que se efectuaron en 1982, se contaron las 
siguientes: Obertura y Tercera Sinfonía, de Szymanowski; Adagietto de “El Paraíso Perdido”, 
Concierto para violín y orquesta y Sinfonía N* 2 De Navidad, deKrysztof Penderecki; Pesebre de 
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Orquesta de Cámara Franz Liszt 


Yapeyú, de Rodolfo Arizaga; Concierto del Sur para bandoneón y orquesta, de Alejandro Barletta; 
Improviso N? 8 para orquesta de cámara, de Osías Wilensky; Concerto del Fandango para guitarra 
y orquesta de Vivaldi - Gandini; Concierto para clarinete y orquesta de cuerdas, arpa y piano, de 
Aaron Copland; Encantamiento, para orquesta de cuerdas, de Bruno D'Astoli; Concierto para 
piano y orquesta, de Antonio Tauriello; Decoration Day, de Charles Ives; Requiem, de Frank Martin. 


BALLET: ESTRELLAS DEL BOLSHOI 


El 24 de Noviembre, se presentaron en el Teatro Colón dos estrellas del Ballet del 
Teatro Bolshoi, de Moscú: Natalia Bessmertnova y Alexander Bogatiriov. Se los vio actuar en tres 
representaciones de “Giselle”, con el cuerpo de baile estable del Colón (véase 1986, Ballet del 
Teatro Bolshoi). 


MARCIA HAYDEE Y JORGE DONN 


La bailarina brasileña Marcia Haydée (ver Ballet de Stuttgart, 1979) y el bailarín 
argentino Jorge Donn, integrante del Ballet del siglo XX (ver 1963) ofrecieronen 1982 una serie 
de recitales. 


1983 
LA ORQUESTA SINFONICA DE VIENA 


La Orquesta Sinfónica de Viena u Orquesta del Konzert-Verein, que fue el nombre 
con que se la distinguía hasta 1919, fue creada en 1900. Era una de las dos orquestas que hasta 
entonces existían en Viena, además de la Filarmónica. La otra era la Verein Wiener 
Tonkiinstler Orchester, que se fusionó en 1922 con la Sinfónica de Viena. 

En un nivel de calidad sensiblemente inferior al de la Filarmónica -imposible eludir 
la comparación-, la Sinfónica de Viena es una orquesta respetable, formada por avezados 
profesionales que han trabajado en el repertorio con las mas grandes batutas europeas, y sobre 
la cual reposa gran parte de la actividad sinfónica de la capital austríaca. 

Orquesta y director - Gennadij Roshdentsvensky, ex-director del Teatro Bolshoi de 
Moscú- eran desconocidos para nuestro público. Con una orquesta de este tipo y un director 
de primer orden como lo es, sin duda, Roschdestwenskij, los cuatro conciertos pudieron haber 
tenido un interés mayor que el que alcanzaron de haberse formulado programas más variados. 
Los programas constaron de sólo siete obras, algumas muy breves, que se repitieron en los 
distintos programas. Así el Concierto N? 1 para piano y orquesta de Tchaikowsky, se repitió 
tres veces. Sólo hubo en los cuatro conciertos tres obras de fondo: la Séptima Sinfonía de 
Beethoven, la Décima de Shostakovich y la cuarta de Bruckner. Esta última señaló el mejor 
momento interpretativo del ciclo. 


LA CANTORIA DE STUTTGART 
Y LA ORQUESTA DE CAMARA DE LOS ANGELES 


Nuevamente llamado por Festivales de Buenos Aires para interveniren el Festival Bach 
- Haydn - Mozart '83, Helmuth Rilling (Ver 1980), viajó esta vez a Buenos Aires con un grupo 
coral de su área: la Gáchinger Kantorei (Cantoría de Stuttgart) y con un conjunto instrumental 
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de los Estados Unidos, Los Angeles Chamber Orchestra (Orquesta de Cámara de Los Angeles), 
creada en 1960 por Henri Lewis. Estos conjuntos aseguraron el alto nivel de ejecución que 
alcanzaron los tres conciertos dedicados a obras de Juan Sebastián Bach. Después de La Pasión 
segun San Juan, que tuvo dos ejecuciones en el Teatro Colón, ambos conjuntos actuaron, con 
la dirección de Rilling, en el Auditorio de Belgrano, donde hicieron escuchar la Misa en Sol 
Mayor BWV 225 y la Cantata BWV 26 y los motetes Singet dem Herm BWV 225 y Jesu meine 
Freunde BWV 227. 

Los cantantes solistas de estos conciertos fueron: Lucy Shelton, Gabriele 
Schreckenbach, Aldo Baldin, Philippe Huttenlocher y Mark Munkittrick. 


LA ACADEMIA BACH DE BUENOS AIRES 


En el marco de la Asociación Festivales de Buenos Aires, se constituyó en 1983 la 
Academia Bach de Buenos Aires, como filial argentina de la Neue Bach Gessellschaft (Nueva 
Sociedad Bach), con sede en Stuttgart, Alemania, “a cuyos principios adhiere, propiciando que 
la obra de Bach se conserve como una herencia cultural y su difusión sea estimulada en todo 
el mundo”. Más explícitamente, la Academia Bach de Buenos Aires se refiere a la acción que se 
propone desarrollar, puntualizando que difundirá la obra de Juan Sebastián Bach “a través de 
audiciones, cursos y clases especiales, promoviendo ejecuciones basadas en las versiones 
originales y haciendo escuchar sus composiciones más conocidas”. 

En su primer año de actividad, la nueva entidad desarrolló un ciclo de conciertos 
comentados por el director artístico de la Asociación de Festivales, maestro Mario Videla, 
dedicados a las Cantatas de Bach, que se realizó en la Iglesia Evangélica Metodista Central, con 
intervención de destacados elementos instrumentales y vocales. El número de esas audiciones, 
siempre dedicadas a Cantatas, aumentó en la temporada de 1984 y, en 1985, año de la 
celebración del tricentenario del nacimiento de Bach, se realizó en el mismo marco una serie 
de diez conciertos. 

Las actividades de la Academia Bach de Buenos Aires siguen contando con la creciente 
adhesión del oyente de la ciudad. 


TRIO DE LA FUNDACION DE SAN TELMO 


Tres distinguidos músicos de nuestro medio forman en 1983 este trío que ha tenido 
ya actuaciones públicas dignas de mérito. Son ellos: la violinista Haydée Francia (concertino 
de la Orquesta Filarmónica de Buenos Aires); la pianista Barbara Civita, y el violoncelista Marcelo 
Bru, solista de la orquesta antes mencionada, a los que se une, en ocasiones, el violista, Tomas 
Tichauer. El tríoes, desde 1984, cuerpo estable de la Fundación San Telmo. (ver Fundación San 
Telmo, 1979). 


ORQUESTA DE CAMARA SOLISTAS BACH 


Los últimos años han marcado un renacimiento de la actividad camarística en la vida 
musical de Buenos Aires. Dan fe de ello las agrupaciones de ese tipo que, con diversas 
formaciones, pero con el mismo propósito, el de promover la reactivación de un género que 
conoció épocas brillantes, se han constituido en esta ciudad. 

Ya hemos mencionado a varias de ellas. Debemos agregar ahora, la Orquesta de Cámara 
Solistas de Bach, nacida en 1983, y que con la dirección del prestigioso músico Andrés Spiller, 
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integran Claudio Basile (flauta), Miguel Angel Bertero y Sergio Polizzi (violines) y Claudio Di 
Veroli (clave). 


NOVEDADES EN LOS CONCIERTOS 1983 


Figuraron en los programas en calidad de estrenos, las obras que mencionamos 
seguidamente: Tres gráficos para guitarra y orquesta, de Mauricio Ohana; Concerto Grosso, de 
SalvadorRainieri; Concierto de Cámara, de Werner Wagner; ImpromptuIV, de Antonio Tauriello; 
Concierto para piano y orquesta, de Valdo Sciammarella; Tenebrae para violín, violoncelo y órgano, 
de Rodolfo Arizaga; Chacona, para quinteto de Arcos, de Eduardo Crespo Alonso (Primer Premio 
de la Fundación Alejandro E. Shaw); Requiem, de Hilda Dianda (solista: barítono Motomu 
Itsuki). 


DEBUTS EN EL TEATRO COLON 


No fueron numerosos los cantantes que debutaron en 1983 en el Teatro Colón. 
Tallada vocal y dramáticamente a la manera de las mejores cantantes de la escuela italiana, con 
seguro dominio del canto y un fraseo en el que la palabra y la música están justamente 
valorizados, la soprano italiana María Chiara, que ha transitado exitosamente un largo camino 
en la escena lírica, debutó en Buenos Aires en el rol de Maria en la ópera “Simon Boccanegra” 
en el que impuso la belleza de su voz lírica, cantando luego como protagonista de “Suor 
Angelica”, en la que hizo galas de un notable temperamento dramático. 

Un debutante justamente apreciado en la escena wagneriana, Spass Weinkoff 
(protagonista de Sigfrido), también de dilatada actuación, tuvo sobresaliente desempeño a 
pesar de haber entrado en un período de disminución de sus medios vocales. 


CAMERATA MONTEVERDI 


Este conjunto vocal e instrumental, que dirige el maestro Alberto Balzanelli, que 
fuera director del Coro Estable del Teatro Colón, se define como “un conjunto vocal e 
instrumental que tiene como uno de sus objetivos la difusión de la música italiana del 
Renacimiento y del Barroco y el estudio y la ejecución de la obra de Monteverdi”. Está formado 
por cantantes e instrumentistas argentinos y se propone, cumplir una finalidad educativo - 
cultural en sus presentaciones, y establecer un intercambio cultural con organizaciones 
semejantes del país y del extranjero. Comenzó la Camerata Monteverdi sus actividadesen 1984 
y las prosigue actualmente. 


NUREYEV Y EL BALLET 
THÉATRE FRANCAIS DE NANCY 


El Ballet Théátre Frangais de Nancy, debutó el 20 de Abril con una figura estelar: Rudolf 
Nureyev, quien no actuaba en Buenos Aires desde 1971 (véase). El repertorio de las cuatro 
funciones que ofreció en el Colón el estimable conjunto francés, fue el siguiente: La boutique 
fantasque, de Rossini -Respighi - Massine; L' Aprés midi d'un faune, de Debussy - Nijinsky; El 
espectro de la rosa, de Weber - Fokin, y Petruchka, de Stravinsky - Fokin. 
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BALLET NUEVO MUNDO DE CARACAS 


Este conjunto venezolano que encabezan Zandra Rodríguez y Dale Tailey, ofreció cuatro 
funciones, con dos programas, en el Teatro Colón, a partir del 2 de Julio. El programa del debut 
fue el siguiente: Mercurico, de Mendelssohn - Nahat; Aguas Primaverales, de Rachmaninov - 
Messerer; Encuentro, de Rodrigo - Emmanuele, y Catulli Carmina, de Orff - Magalhaes. 

En el segundo programa pudieron verse estos ballets: Espiral, de Vangelis - Rodriguez; 
Apolo y Dafne, de Debussy - Magalhaes; Llantos perdidos, de Ginastera - San Coh, y El Río de 
Ellington - Ailey. 


1984 
CUARTETO DE CUERDAS DE BUENOS AIRES 


Este conjunto fue fundado en el mes de junio de 1984, por integrantes de la Orquesta 
Filarmónica de Buenos Aires. La iniciativa, “además de concretar una necesidad personal de 
realización artística en el género quizás más puro de la música de cámara, tiene como objetivo 
el de llenar un gran vacío cultural de nuestra ciudad.” El repertorio de este nuevo Cuarteto 
comprende las obras más importantes de la música universal compuestas para formaciones de 
este tipo, así como también por las obras representativas de la música cuartetística de autores 
argentinos y latinoamericanos. 

Integran el Cuarteto de Cuerdas de Buenos Aires: Fernando Hasaj y Pablo Saraví 
(violines), Marcela Magin (viola) y Edgardo Zollhofer (violoncelo). 

En su hasta ahora breve existencia, este conjunto capitalino ha tenido auspiciosa 
actuación que se ha extendido al interior del país. 


CUARTETO DE CUERDAS ALBAN BERG 


Formado en 1970 por profesores de la Academia de Música de Viena, el Cuarteto 
Alban Berg no tardó en situarse entre los conjuntos camerísticos más destacados de Europa. 
Sólo dos integrantes de la formación original permanecen en el conjunto: el primer violín 
Gúnther Pichler y el violoncelista Valentin Erben: Gerhard Schulz, que en 1978 reemplazó 
como segundo violín a Klaus Mátzl, y Thomas Kakuska, que ocupó el lugar del violinista Hatto 
Beyerle, en 1981, completan actualmente la dotación del conjunto vienés que se presentó en 
Buenos Aires, con los auspicios del Mozarteum Argentino, el 18 de septiembre en el Teatro 
Coliseo y ofreció tres recitales en otros tantos días sucesivos. Los fundadores del Cuarteto 
Alban Berg se propusieron - y el Cuarteto se ha mantenido fiel a ese propósito - cultivar 
principalmente el repertorio tradicional y contemporáneo más profundamente enraizado en 
la cultura musical vienesa. Principalmente hemos dicho y no en forma excluyente, por cuanto 
la dedicación del repertorio aludido no impide al Cuarteto Alban Berg - conjunto excelente 
por todo concepto - incluir en sus programas obras que están en las antípodas de aquél como 
el Cuarteto en Fa de Ravel y hacer del mismo una ejecución y una interpretación realmente 
admirable, según pudo comprobarlo el oyente porteño. Ejecutantes de primer orden y músicos 
maduros, refinados y sutiles, forman un equipo de elevado nivel artístico. 
En su primer concierto, el Cuarteto Alban Berg, formó su programa con el Cuarteto op. 3 que 
lleva la firma de su patrono; el Cuarteto en Do Mayor K. 465 de Mozart y el op. 74 en Mi Bemol 
Mayor de Beethoven. 
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El crítico de “La Prensa” Silvano Picchi, opinó de este concierto lo siguiente: 

“Si la labor en la obra de Alban Berg permitió apreciar un trabajo de responsabilidad 
artística admirable, no menos serias fueron las interpretaciones que ofrecieron estos diestros músicos del 
Cuarteto K. 465 de Mozart y del op. 74 de Beethoven. En una y otra partitura, los cuatro músicos vieneses 
confirmaron su ascendencia sanguínea y espiritual al mostrarse íntimamente compenetradoscon el léxico 
de ambos músicos indisolublemente ligados al mundo artístico vienés. Pero no obstante el enfoque 
acertado y competente, fue en el Cuarteto de Berg, donde su tarea alcanzó el máximo de rendimiento”. 


Cuartetos de Haydn, Beethoven, Schubert, Webern y Berg, de éste último la Suite 
Lírica (véase 1949) compusieron los programas del Cuarteto Alban Berg en sus nuevas 
presentaciones en 1986 y 1987, en las que se le escuchó en los teatros Coliseo y Opera y en la 
Basílica de San Francisco. 


ESTRENOS EN LOS CONCIERTOS 


Entre losestrenos de 1984 destacamoslos que se mencionana continuación: Te Deum 
y El Despertar de Jacob, de Penderecki; Concierto N? 2 para piano y orquesta, de Ginastera; 
Requiem para Camila, de Juan Carlos Zorzi; Sinfonía N? 2 de Adrián Pagés; Pelléas et Mélisande, 
de Schónberg; Sinfonía N? 4 “De Notre Dame”, de García Morillo; Cantata Macías Enamorado, 
de Isidro Maiztegui; Noctumo para viola y orquesta, de Fernando González Casellas (solista: 
Marcela Magin). 


BALLET DEL GRAND THÉATRE DE GINEBRA 


El Ballet du Grand Théátre de Généve, dirigido en los últimos años por el coreógrafo 
argentino Oscar Aráiz, se presentó en el Teatro Colón el 11 de Abril de 1984, con los auspicios 
del Mozarteum Argentino, ofreciendo cuatro funciones, con dos programas confeccionados 
con obras del propio Araiz. 

El primerprograma, fue íntegramente dedicado a la presentación del ballet Tango, con 
música de Atilio Stampone, una destacada figura de la música ciudadana quien fue también 
responsable de la dirección musical. El segundo programa, reunió: La Mer, de Debussy; Adagietto, 
de Mahler; Rapsodie, de Rachmaninov y Matias el Pintor, de Hindemith. Este último programa 
contó con la colaboración de la Orquesta Filarmónica de Buenos Aires, dirigida por el director 
invitado Jean-Marie Auberson. Decorados y vestuario, tenían la firma de Carlos Cytrynowski, 
excepción hecha del ballet mencionado en último término, debidos a Martha Schussheim. 


CARLA FRACCI 


Carla Fracci, con los antecedentes de una prolongada y brillante carrera y de haber 
retenido por mucho tiempo el cetro de primera bailarina de Italia, se presentó, por primera vez 
en Buenos Áires para actuar, con su “partennaire” Gheorghe lanku, primeros bailarines, 
solistas y cuerpo de baile del Teatro Colón, en cinco representaciones del ballet Giselle, que 
fueron incluidas en la temporada lírica, la primera de ellas, el 16 de Agosto. 


DEL TEATRO BOLSHOI DE MOSCU 


A dos años de la visita de Natalia Bessmertnova (ver 1982), otra gran bailarina del 
Teatro Bolshoi de Moscú, se presentó en Buenos Aires: Ludmila Semeniaka. En el Teatro Colón 
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y con el cuerpo de Baile de la casa, a partir del 24 de Noviembre, Semeniaka actuó en cinco 
funciones con su “partennaire” Valeri Anissimov, también integrante del célebre ballet de 
Moscú. Las obras elegidas para su debut por la “étoile” moscovita, fueron: el segundo acto de 
“El Lago de los Cisnes”, “Las Bodas de Aurora”, el “pas-de-deux” de “Cascanueces” y “Giselle”. 
(ver 1986, Ballet del Teatro Bolshoi). 


1985 


EL TRICENTENARIO DE HÁNDEL Y BACH 


La conmemoración del tricentenario de estos grandes músicos, alcanzó excepcional 
relieve. Dió comienzo con una ejecución de “La Pasión según San Mateo”, de Bach, dirigida 
por Michel Corboz (véase 1982), que se realizó en el Teatro Colón con el auspicio de Festivales 
Musicales de Buenos Aires, entidad que luego presentó a Rosalyn Tureck, quien a veintidos años 
de su debut en esa ciudad (véase 1963) volvió a enfrentar ese genial monumento de la música 
del teclado que son las Variaciones Goldberg. Posteriormente, esta intérprete ofreció un recital 
de piano y clave, con obras de Bach, en la Iglesia Metodista Central. Rosalyn Tureck se 
presentó nuevamente en Buenos Aires en 1987 y con los auspicios de la misma entidad, para 
dictar un Seminario de Interpretación de obras de Bach para instrumentos de teclado. 

Helmuth Rilling (véase 1980 y 1983), incluído en el programa de Festivales Musicales 
de Buenos Aires, actuó en el Colón y enel Auditorio de Belgranocon el Bach Collegium Musicum 
de Stuttgart y el Coro Gáchinger Kantorei (véase 1983) y un grupo de solistas, dirigiendo en esas 
oportunidades obras de Bach, entre ellas la Misa en Si Menor y el Magnificat. Rilling asumió 
luego la dirección del Primer Seminario de la Academia Bach en Sudamérica. 

Festivales de Buenos Aires, adhirió también el tricentenario de Hándel, con la 
ejecución del Oratorio Israel en Egipto, con la Orquesta del Festival, el Coro Polifónico 
Nacional y solistas, y la dirección de Leopold Hager. La Asociación Wagneriana de Buenos 
Aires, se sumó a esta conmemoración con la ejecución del oratorio Judas Macabeus. 

Con el auspicio del Mozarteum Argentino, se presentaron el 2 de agosto el Coro 
Neuebeuern y la Orquesta Bach Collegium Musicum de Munich, dos excelentes conjuntos que 
hicieron escuchar “La Pasión según San Juan” y la “Misa en Si Menor”, de Bach y, en un tercer 
programa, el Motete Exultate Jubilate K.165 y la Misa en Do Menor K. 427, de Mozart. 
Ambos conjuntos, con los cuales actuaron destacados solistas, como la soprano Edith Wiens, 
la contralto Gwendolin Killebrew y el tenor Claes Ahnsjó, volvieron a presentarse en Buenos 
Aires en la temporada de 1987. 


EL CUARTETO DE CLEVELAND 


Este conjunto de cuerdas debutó el 6 de mayo en el Teatro Coliseo en la temporada 
de conciertos de la Asociación Wagneriana de Buenos Aires.Formado en 1969 en el seno del 
Instituto de Música de Cleveland, Estados Unidos, fue Cuarteto residente del mismo hasta 
1971 y como tal se presentó el año de su creación en el Festival de Música de Marlboro, en 
Vermont. Desvinculado del Instituto de Cleveland, fue luego Cuarteto residente en la 
Universidad de Buffalo. Su fama creció rápidamente en los Estados Unidos y en Europa, 
contribuyendo a ello sus notables registros fonográficos, que han merecido diversos galardones 
y que comprenden las grabaciones integrales de los Cuartetos de Cuerdas de Beethoven y 
Brahms. Sus vastas giras internacionales, no impiden a este conjunto consagrarse a la docencia 
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en la famosa Escuela de Música Eastman de la Universidad de Rochester y en los Cursos de 
verano de Aspen. 

Noeseste el primer Cuarteto de la ciudad de Cleveland que usa el nombre de la misma. 
En efecto, en 1930 el violinista y director de orquesta francés Mauricio Hewitt, un nombre 
importante en la música de cámara que se hallaba entonces radicado en los Estados Unidos, 
había fundado el primer Cuarteto de Cleveland. A mayor abundamiento agregamos que en 
1971, se presentó en Buenos Aires como Cuarteto de Cleveland , un conjunto integrado por 
jóvenes miembros del Instituto de Música de esa ciudad del Estado de Ohio, aunque su 
verdadera denominación era New Cleveland Quartet. Este conjunto actuó, también en el 
Teatro Coliseo, en la temporada del Mozarteum Argentino. 

El Cuarteto de Cleveland vino a Buenos Aires con un solo cambio en su formación 
con respecto a la de su fundación: la violinista Martha Strongin-Katz, cambio que ya se había 
operado en 1980. El Cuarteto estaba así integrado: Donald Weilerstein y Peter Salaff, violines; 
Atar Arad, viola, y Paul Katz, violoncelo. Todos ellos disponían de instrumentos Stradivarius, 
pertenecientes a una colección de su ciudad de origen. 

El programa de su debut fue como sigue: Cuarteto en Mi Bemol, op. 125 N? 1 de 
Schubert; Cuarteto N* 8, de Shostakovich y Cuarteto en Fa Mayor op. 135, de Beethoven. 
La actuación de estos músicos satisfizo plenamente las expectativas que creara el anuncio de 
su presentación. Esta fue la opinión que al respecto emitió el crítico musical Ricardo Turró: 

“El Cuarteto de Cleveland fue una revelación de calidad musical e instrumental, de 
irreprochable estilo, un programa bien balanceado dió lugar a insuperables expresiones interpretativas, 


como sólo pueden alcanzarlas los más calificados conjuntos camarísticos de cuerda., de equilibriosonoro 
como no lo escuchamos en mucho tiempo.” (Revista Uomini e fatti) 


NOVEDADES EN LOS CONCIERTOS 


Entre las obras que tuvieron su estreno en la Argentina en 1985, se cuentan: Eusebius 
(Cinco Nocturnos para Orquesta) de Gerardo Gandini; Szenario, de Mauricio Kagel; Tres Tangos 
Sinfónicos, de Astor Piazzola; Connotaciones, de Lalo Schiffrin; Galileo descubre las cuatro lunas 
de Júpiter, de Marta Lambertini. 


EL VIOLINISTA MARK PESKANOV 


Una grata revelación fue la del violinista Mark Peskanov, nacido en Rusia y emigrado 
alos Estados Unidos, que hizo su presentación en los conciertos de la Asociación Wagneriana 
el 27 de Mayo, en el Teatro Coliseo, con un programa formado por la Sonata op. 3 N? 3 de 
Beethoven; la Sonata op. póstumo, de Schubert; la Sonata en La Mayor, de Cesar Franck e 
Introducción y Tarantela, de Sarasate. 

Un brillante mecanismo, un sonido que se impone por su potencia y su calidad y una 
rica naturaleza artística dieron razón al prestigio que este instrumentista posee en los mayores 
centros artísticos internacionales. Colaboró con él la pianista Rita Sloan. Peskanov regresó a 
Buenos Aires en 1986 para actuar en el Teatro Colón como solista de los Conciertos N? 3 en 
Sol Mayor de Mozart y en Re Mayor de Beethoven, con la Orquesta Filarmónica de Buenos 
Aires, dirigida por Stanislav Wislocki. 
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PRESENTACION DE CANTANTES LIRICOS 


Entre los cantantes líricos que hicieron su debuten el Teatro Colón en la temporada 

de 1985, a nuestro juicio merece especial mención Manfred Schenk, prestigioso bajo alemán de 
importante actuación en los principales teatros de ópera de Europa y los Estados Unidos. Se 
le escuchó aquí en el rol de Hagen, en “El ocaso de los Dioses”. En la temporada de 1986 volvió 
al Colón como Amfortas, en “Parsifal”. 
Con un concierto con orquesta, se presentó la soprano italiana Cecilia Gasdia, de conocida 
actuación internacional. Un concierto similar realizó en su segunda visita a Buenos Aires, en 
1987. Ambas actuaciones tuvieron efecto en el Teatro Colón. En 1992, se la escuchó 
nuevamente en un recital que se efectuó en el Teatro Coliseo. 


1986 


LA ORQUESTA NACIONAL DE ESPAÑA 


En varias ocasiones se había anunciado la presentación de esta orquesta en Buenos 
Aires, pero ese debut no se concretó sino en 1986, exactamente el 3 de Septiembre, en la sala 
del Teatro Colón, en un concierto del Mozarteum Argentino. 

Enel prólogo del libro de Luis Alonso “40 años: Orquesta Nacional”, Federico Sopeña 
da testimonio de que la creación de esta orquesta había sido materia de un proyecto originado 
enlos últimos tiempos de la Monarquía española, que recibe un fuerte impulso con la República 
y bajo la influencia del eminente crítico Adolfo Salazar. La actividad sinfónica de la capital 
española estaba a cargo hasta entonces de la Orquesta Sinfónica dirigida por Enrique Fernández 
Arbós y la Filarmónica, fundada dirigida por Bartolomé Pérez Casas. Según el mismo 
testimonio, ambos directores y sus respectivas orquestas eran contrarios a la creación de la 
Orquesta Nacional, inclinándose ambos por un aumento de las magras subvenciones que 
recibían ambos organismos. Ello no impidió la materialización del proyecto por Orden 
Ministerial del 10 de Julio de 1940. La Orquesta Nacional fue creada con una dotación de 176 
músicos y Madrid sería su sede. A la sazón Comisario General de Música, el célebre compositor 
Joaquín Turina jugó un importante papel en la constitución del nuevo organismo. 

El primer concierto de la Orquesta Nacional se realizó en el Teatro María Guerrero 
bajo la dirección del maestro portugués Pedro de Freitas Branco, el 1? de Marzo de 1942. 

El 7 de Mayo de 1943, asumió la dirección de la Orquesta Bartolomé Pérez Casas y a 
la muerte de éste ocupa el cargo Ataulfo Argenta (ver 1951), fallecido a su vezen 1958. En 1959 
inicia su relación con la Orquesta Nacional de España Rafael Frihbeck de Burgos, quien, 
designado director oficial del organismo en 1962, se mantiene en el cargo hasta 1978 
totalizando en ese extenso período 702 conciertos. En la actualidad es titular de esta orquesta 
el notable director español Jesús López Cobos (ver 1973), quien no acompañó a su orquesta a 
Buenos Aires. Al frente de la misma vino Frúhbeck de Burgos, quien volvía a esta ciudad a 
veintitrés años de su debut en la misma y a veintidós de su segunda visita. En ambas 
oportunidades se le había apreciado en las actuaciones con la Orquesta Filarmónica de Buenos 
Aires, que llamaron la atención sobre sus cualidades. 

El programa inicial de los conciertos de la orquesta española en el Teatro Colón 
comprendió la Sinfonía N2 9 en Mi Menor op. 95, de Dvorak; y dos obras de Manuel de Falla: 
Noches en los Jardines de España, con el pianista vasco Joaquín Achúcarro, ya conocido por 
el público de Buenos Aires (1970) y la segunda suite de El Sombrero de Tres Picos. Este 
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programa fue repetido días despues. Tras una actuación en otra sala, en los Conciertos de 
Mediodia, enteramente dedicado a música de autores españoles, (El Amor Brujo, fragmentos 
de El Sombrero de Tres Picos y Danza de la Vida Breve, de Manuel de Falla, y Tema y 
Variaciones de Joaquín Turina en arreglo para arpa y cuerdas de Frúhbeck de Burgos, con 
Angelines Domínguez como solista) la Orquesta Nacional de España volvió al Teatro Colón 
en el cual desarrolló el siguiente programa: suite de El amor brujo (sin voz solista), de Falla; 
Concierto de Aranjuez, de Joaquín Rodrigo (solista: Antonio Yepes) y Primera Sinfonía en Do 
Menor op. 68, de Brahms. 

La Orquesta Nacional de España demostró ser, inequívocamente, una excelente 
orquesta, con bello sonido, especialmente en la masa de cuerdas y en algunos atriles de las 
maderas, a la que hemos escuchado varias veces en España en demostraciones más brillantes 
que las que caracterizaron su desempeño en esta primera visita a Buenos Aires. 


ORQUESTA SINFONICA SIMON BOLIVAR 


La Orquesta Sinfónica “Simón Bolívar” de la Juventud Venezolana, que se presentó 
en el Teatro Colón el 21 de Mayo, es un elocuente ejemplo de lo que puede lograr una política 
cultural bien concebida cuando además es encarada con convicción y con la seriedad y la 
continuidad debida. La República de Venezuela ha dado una magnífica lección a los demás 
países de Latinoamérica, sin excluir a la Argentina que si bien exhibe el más alto grado de 
desarrollo musical en el continente, debe ese privilegio a sus fuentes culturales, en primer 
término, y luego, más al elevado consumo de la música, llamémosla artística que a su 
preocupación por crear y consolidar las bases sobre las cuales ha de apoyarse, necesariamente, 
una política nacional de vastas proyecciones culturales y artísticas. 

Crear un sistema nacional de orquestas juveniles, incluyendo grupos instrumentales 
preescolarese infantiles, fue la meta de un proceso quese inicióen Caracasen 1975 y que, como 
resultado de una primera y fecunda labor, puede hoy mostrar 67 orquestas juveniles en 
actividad en aquel país y a más de 20.000 jóvenes comprometidos en un movimiento sobre el 
cual parece planear la sombra de aquel venerable educador venezolano que fue Vicente Emilio 
Sojo. Una figura prominente de ese movimiento e inspirador del mismo, José Antonio Abreu, 
director de la Orquesta, fue el encargado de presentarla en el Teatro Colón, con un programa 
que incluía la suite de la Música Acuática, de Hiándel - Harty; el Concierto en Re Menor op. 
47 para violín y orquesta de Sibelius (solista: Jesús Hernández) y la Sinfonía N* 4 en Fa Menor 
op. 36 de Tchaikowsky. Todo un desafío!. 

En el diario “La Nación”, escribió, entre otras cosas, el crítico Héctor Coda: 

“(...) Por encima de los innumerables méritos de la Sinfónica Simón Bolívar, lo que 


ha de quedar indeleble en la memoria de quienes hayan escuchado a estos jóvenes es la convicción 
entusiasta y aún la pasión que pusieron en cada página que interpretaron”. 


ESTRENOS EN LOS CONCIERTOS SINFONICOS 


Entre las novedades que se registraron en los programas sinfónicos de la temporada 
musical de 1986, se contaron lossiguientes: Curriculum Vitae, de Eduardo Alemán; RSCH, escenas 
para piano y orquesta, de Gerardo Gandini; Sinfonía N? 9 de Dmitri Shostakovich; Sinfonía N? 
6 en Do Sostenido Menor op.111, de Sergei Prokoffiev; Sinfonía N* 1, de Witold Lutoslawski; 
El monte análogo, de J. Giménez Nobre; Variaciones Alfonsinas op. 172 sobre una cantiga de 
Alfonso el Sabio, de Eduardo Grau; Fantasía Concertanteop.77,de Pompeyo Camps; Tres Bocetos 
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Sinfónicos, de Amanda Guerreño; Serenata (según el Symposium de Platon), de Leonard 
Bernstein; Tríptico tanguero, de Jorge López Ruíz; Concerto Grosso para cuarteto de cuerdas y 
orquesta, de Julián Orbón; Divertimento N? 2, de Silvano Picchi; Suite Oriental, de Emir Omar 
Saul; Concierto para guitarra y orquesta y Concierto para piano y orquesta, de Lalo Schiffrin; Capricho, 
de Werner Wagner; Requiem, de Hilda Dianda; Resplandores, sombras, de Mariano Etkin; Sueños 
recurrentes op. 27, de Victor Amicola 


CONJUNTO PRO MUSICA ANTIQUA DE MADRID 


El conjunto Pro Música Antiqua de Madrid, grupo instrumental y vocal fundado en 
1965 por Miguel Angel Tallante, que es también su director desde entonces, y que se presentó 
en el Teatro Opera, actúa con instrumentos reproducidos de los instrumentos antiguos 
originales y sus integrantes son músicos de probada solvencia que forman parte de diversos 
centros musicales de la capital española. Parece innecesario aclarar que este grupo está 
consagrado a la música de los períodos gótico, prerrenacentista, renacentista y barroco, cuya 
genuina reproducción instrumental y estilística supone un problema de verdadera filología 
musical. 

En Buenos Aires han actuado varios conjuntos de este tipo. Entre los mejores, ha de 
ser considerado el Pro Música Antiqua de Madrid, que tiene la virtud de vivificar esa música 
del pasado, de expresarla con una frescura que envuelve y revitaliza lo que cada versión de esa 
música tiene de reconstrucción académica de viejos pergaminos, de manera que ese mundo 
sonoro no resulte distante para el oyente de nuestros días. 

El conjunto madrileño visitó Buenos Aires nuevamente en 1988. El 1? de Agosto, se 
presentó en el Teatro Opera, dando comienzo a una serie de tres presentaciones, cada uno de 
cuyos programas fué dedicado a las obras del Ars Antiqua y del Ars Nova (siglos XII al XIV), 
al Renacimiento europeo (siglos XV al XVII) y al Alto Renacimiento. 


ESTRENOS DE OPERAS 


Tres estrenos operísticos se registraron en la temporada de 1986. Los mencionamos 
en orden cronológico. El primero de ellos se efectuó el 29 de Septiembre en el Teatro del Viejo 
Palermo. Se trata de Edipo en San Telmo, compuesta por Augusto Rattenbach sobre un libro 
de Helena García de la Mata, que fue presentada por el Grupo Música Abierta dirigido por 
Daniel Berman, con un grupo de doce instrumentistas. Con la dirección escénica de Eduardo 
Rodriguez Arquibal, fueron sus intérpretes vocales Carlos Sampedro, Katrym Power, Patricia 
Co y Augusto Morales. 

El segundo estreno, realizadoel 19 de Octubre en el marco de las actividades artísticas 
organizadas bajo el título de Italiana “86 por el Ministerio de Turismo y del Espectáculo y del 
Ministerio de Relaciones Exteriores de Italia, y que tuvo efecto en el Teatro Coliseo, fue 
Giustino, “Dramma per musica” en tres actos de Antonio Vivaldi, libreto de Nicola Beregan, 
en producción del Teatro Olímpico de la Ciudad de Vicenza. El estreno de Giustino, primera 
ópera de Vivaldi que se representa en Buenos Aires, fue dirigido por Alan Curtis, quien tuvo 
a su cargo un notable conjunto instrumental e intérpretes vocales de infrecuente calidad, dió 
lugar a un memorable acontecimiento de arte. 

El estreno de Elcaso Makropoulos, de Leos Janacek, previsto para la temporada de 1982 
y cuatro veces postergado, se efectuó por fin en el Teatro Colón el 25 de Noviembre, con la 
dirección musical de Antonio Tauriello, la dirección escénica de Jorge Lavelli (primer trabajo 
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para el Teatro Colón) y la escenografía y vestuario de Claudio Segovia. Un pequeño grupo de 
cantantes checoslovacos con la participación de intérpretes argentinos, que cantaron la ópera 
de Janacek en el idioma original (como mero dato anecdótico, señalemos que la protagonista, 
Elena Kittnarova, se expidió en eslovaco, lengua que se habla en una región de Checoslovaquia 
y en la cual ha cantado durante muchos años el personaje de Emilia Marty). Tercera ópera de 
Janacek que se representa en el Teatro (las anteriores fueron “Jenufa” y “Katya Kabanova”), 
El caso Makropoulos fue objeto de una notable versión tanto en el aspecto musical como en el 
teatral, este último magnificamente manejado por Jorge Lavelli. Fueron sus intérpretes en el 
palco escénico: Elena Kittnarova, Jan Markvart, Nino Falzetti, Marta Blanco, Luis Gaeta, 
Eduardo Ayas, Richard Novak, Bruno Tomaselli, Adriana Cantelli, Aldo Moroni, Liliana 
Borri y Leonor Angelini. 


DEBUT DE CANTANTES LIRICOS 


En el Teatro Colón hicieron su presentación dos cantantes que ocupan empinadas 
posiciones entre los artistas líricos de actualidad: la soprano italiana Katya Ricciarelli y la mezzo 
soprano griega Agnes Baltsa. Esta última actuó en compañía de tenor español José Carreras 
(véase 1973). 

La presentación de estos cantantes se efectuó en sendos conciertos líricos que 
contaron con la participación de la Orquesta Estable del Teatro Colón, dirigida por Aldo 
Tarchetti, en el caso de Katya Ricciarelli, y por Mario Perusso,en el de Baltsa y Carreras. La 
primera, llegó en un momento vocalmente crítico de su carrera. 


BALLET DEL TEATRO BOLSHOI DE MOSCU 


En dos oportunidades, en 1957 y en 1978, Buenos Aires recibió la visita de conjuntos 
formados por integrantes del Ballet del Teatro Bolshoi de Moscú (véanse) y, en varias 
ocasiones, a estrellas de ese famoso conjunto, que protagonizaron en esta ciudad brillantes 
fechas de la danza, y cuyos nombres se han ido mencionando a lo largo de este trabajo. 

La visita del elenco completo del Ballet del teatro moscovita, encabezado por Yuri 
Grigorovich, director artístico y coreográfico del mismo, y con la afamada Galina Ulanova 
como maestra de baile de la “troupe” y preparadora de las principales figuras acompañados por 
los directores de orquesta Fuat Mansurov y Alexander Kopilov, y provisto de decorados, 
vestuario y la necesaria asistencia técnica, se produjo en la iniciación de la temporada del año 
1986. El 9 de Abril, la Compañía dió comienzo, en el Teatro Colón, con el ballet Espartaco 
(Khachaturian-Grigorovich), a una actuación que se prolongaría hasta el 25 del mismo mes, 
con un total de diecisiete funciones y con un repertorio que comprendería, además de 
“Espartaco”, otros tres espectáculos: El lago de los Cisnes, coreografía de Grigorovich, con los 
fragmentos de Petitpa, Ivanov y Gorsky; Ivan el Terrible (Prokoffiev-Grogorovich) y Raimonda 
(Glazunov-Grigorovich). 

Cumplido el ciclo del Teatro Colón, que contó con la participación de la Orquesta 
Estable, el Ballet del Teatro Bolshoi realizó ocho funciones en el estadio Luna Park, 
desarrollando un amplio programa de “pas-de-deux” y un “divertissement” del ballet Raimonda”. 
Entre las primeras figuras de la compañia, se contaron Natalia Bessmertnova y Ludmila Semeniaka, 
quienes habían actuado en el Colón en 1982 y 1984, respectivamente (véase): Nina Semisorova, 
Trek Muhamedov, Yuri Vladimiros y Alexander Gobetiriov. Junto a ellos volvió a Buenos Aires 
Sergei Radchenko, quien vino a esta ciudad por primera vez en 1976 para actuar como “torero” 
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Julio Bocca en "Don Quijote" 


Sergei Radchenko, quien vino a esta ciudad por primera vez en 1976 para actuar como “torero” 
en el Ballet “Carmen”, con Plissetskaia (véase) y luego, para el estreno de “Don Quijote”, en 
1980 (véase). 

La crítica de ballet Silvia Gsell, en su comentario para el diario “La Nación” sobre el 
debut de este conjunto, consideró que la presentación del mismo marcó un hito en el historial 
artístico de esta ciudad. 

“Habrá que pensar - apuntó - en términos de antes y después del Bolshoi. No por 
renovadora, no porque esta Compañía doblemente centenaria marque rumbos; pero si por el ejemplo que 
da en cuanto danza clásica. Y estos bailarines, estos coreógrafos, estos maestros, son los herederos, los que 
han guardado con el mayor respeto su patrimonio para la posteridad (...) Hacía años, temporadas, que no 
se recordaba una sumisión tal, de todos los integrantes, a la emotividad y entrega de su arte. Los soviéticos 
no bailan haciendo conjunto, bailan porque así respiran, viven y demuestran la expresividad de su ser. 
Noson divos, y todos ellos, apartándose de las cualidades superlativas de sus figuras máximas, abrazan la 
técnica con mecanismo perfecto, pero con la calidez de su espíritu.” 


En 1991 nuevamente en Buenos Aires, el Balletdel Bolshoi, con Bessmertsova y otras 
luminarias actuó en el Teatro Colón. También convocó a los aficionados en el Luna Park, 
repitiendo su visita en 1992. 


MARCIA HAYDEE CON CRAGUN Y NEUMEIER 


En 1986, volvió a actuar en Buenos Aires la notable bailarina y coreógrafa Marcia 
Haydée. Un año antes había vuelto al Colón con el Ballet de Stuttgart. Ahora, en 1986 pudo 
juzgársela en tresrecitalesque ofreció en el Teatro Coliseo, con el bailarín Richard Cragun, primer 
bailarin del Ballet de Stuttgart (ver 1979), y, en “Las Sillas”, ballet creado por Maurice Béjart 
sobre la pieza homónima de lonesco, con John Neumeier, coreógrafo y director del Ballet de 
Hamburgo (véase 1981), quien se presentaba, por primera vez en esta ciudad, como bailarín, 
profesión de la que había permanecido alejado desde mucho tiempo atrás. 


FERNANDO BUJONES Y MONIQUE LOUDIERES 


El bailarín Fernando Bujones, que actuara por primera vez en Buenos Aires en 1981 
(véase) con la bailarina Cynthia Gregory, volvió a presentarse en 1986 en el Teatro Colón. 
En esta oportunidad lo hizo, en la misma sala, con la bailarina Monique Loudieres. 


EL BALLET DE CAMARA ARGENTINO 


Este nuevo conjunto de danza, creado en jurisdicción de la Secretaría de Cultura de 
la Nación y dirigido por la coreógrafa argentina Susana Zimmermann, inició sus actividades el 
10 de junio con un espectáculo que se efectuó en el Teatro Cervantes y con un programa 
formado por tres ballets de la mencionada artista, estrenados en Italia entre 1976 y 1982: Es 
sólo un pensamiento, con música de Albinoni; Espacios azules, con música de Brahms, y Opus 
Bach, sobre una sonata para violín y clave de Juan Sebastián Bach. Los integrantes del juvenil 
conjunto, surgieron de pruebas que contaron con elevado número de aspirantes. 

La coreógrafa Susana Zimmermann, tiene tras de sí una dilatada y destacada carrera 
profesional que se desarrolló en el país y en el extranjero. Su formación estética deriva de tres 
grandes personalidades de la danza moderna con los cuales estudió: Kurt Joos, Mary Wigman 
y Harald Kreutzberg. 
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SOLISTAS DEL BALLET NACIONAL DE CUBA 


Un pequeño conjunto formado por ocho solistas del Ballet Nacional de Cuba que 
dirige Alicia Alonso (ver 1949), se presentó en el Teatro Opera, donde ofreció una breve serie 
de recitales. 


1987 
ORQUESTA FILARMONICA DE LA SCALA DE MILAN 


El número de fondo de la temporada a la que la Fundación Cultural Coliseum llamó 
Harmonía 1, fue la presentación de la Orquesta Sinfónica de la Scala de Milán, llegada al país 
para ofrecer cuatro conciertos. Esta orquesta, conviene aclararlo para disipar posibles errores 
que, por otra parte, se han producido, no es la que está ligada al famoso teatro milanés 
virtualmente desde el nacimiento del mismo. Sin embargo, el conjunto sinfónico al que se 
refiere esta nota, constituído en 1982 a iniciativa de Claudio Abbado, que fue su director 
titular, cuenta en sus filas con un buen número de integrantes estables de, llamémosla la vieja 
orquesta, quienes actúan con instrumentistas italianos ajenos a la Scala y de elevado prestigio 
profesional. Desde su creación, la nueva orquesta ha actuado bajo la batuta de directores de 
reconocida jerarquía internacional, y ha prestado al sinfonismo peninsular todo cuanto 
esperaban de ella sus inspiradores. 

La presentación de esta orquesta se efectuó el 16 de julio en el Teatro Coliseo con la 
dirección del eminente maestro Gianandrea Gavazzeni (véase 1971) y con un programa que 
reunió Las fuentes de Roma, de Respighi; el Concierto N* 27 K.595 de Mozart, con la pianista 
Ingrid Haebler (ver 1977) como solista, y la Sinfonía en Re Menor, de Franck. Este programa 
fue repetido el día 20 en el Teatro Colón. 

Con la dirección de Gary Bertini, músico israelí de nacimiento ruso, un veterano en 
el oficio, que ha desarrollado una dilatada y exitosa carrera, especialmente en Europa, tanto en 
la escena lírica como en el camposinfónico, se realizó el segundo concierto de la nueva orquesta 
“scaligera”, que se llevó a efecto el día 17 en el Cine - Teatro Opera y fue repetido dos días 
después en el Coliseo. El programa respectivo comprendió la Sinfonía N* 1 en Re Mayor “ el 
Titán”, de Mahler y el Concierto en Sol Mayor para violín y orquesta de Max Bruch, con el 
joven violinista israelí Gil Shahan -un adolescente de dieciseis años nacido en los Estados 
Unidos- muy bien dotado. 

En poco más de un lustro transcurrido desde su creación, la Orquesta Sinfónica de la 
Scala se ha constituído en un organismo sinfónico al que no es exagerado ubicar entre los 
mejores de Europa. Un organismo homogéneo en el que todas las familias instrumentales 
contribuyen a la calidad sonora sin mácula del conjunto, a la que se suman una cohesión, una 
precisión, una flexibilidad y una afinación ejemplares. Una gran orquesta, sin dudas, refinada 
en el fraseo y absolutamente equilibrada en los planos sonoros. 


ORQUESTAS SINFONICAS RUSAS 
En los extremos de la temporada que nos ocupa, se presentaron en el Teatro Colón 


dos orquestas rusas: en mayo, el día 6, para ser exactos, lo hizo la Orquesta Sinfónica de Moscú, 
y en noviembre, el día 11, la Orquesta Sinfónica de Leningrado. 
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La Orquesta Sinfónica de Moscú, con la cual viajó su directora titular desde hace más 
de un cuarto desiglo, Verónica Dudarova, hizo su debutcon un programa dedicado a Tchaikowsky, 
del cual hizo escuchar la Fantasía Francesca da Rimini, op. 32, el Capricho Italiano op. 45, y 
la Sinfonía en Si Menor op. 74 “Patética”. En la misma sala dió su segundo concierto, con un 
programa que reunió la Obertura de Russlan y Ludmila, de Glinka, la Sexta Sinfonía op. 63 de 
Shostakovich, y la Suite Sinfónica op. 35 Schéhérazade, de Rimsky Korsakov. Un tercer 
concierto, para el público de la Asociación Wagneriana, permitió juzgar a la orquesta 
moscovita en Bachianas Brasileras N? 4 de Heitor Villa - Lobos -única obra no rusa incluída 
en tres programas-, el Concierto N* 2 en Do Menor op. 18 de Rachmaninov, con la pianista 
Liubov Timofeieva, y la quinta Sinfonía en Re Menor op. 47 de Shostakovich. 

La Sinfónica de Moscú está formada por egresados del célebre Conservatorio de esa 
ciudad, jóvenes todos apenas mayores de 32 años y muy buenos ejecutantes, sin duda, si bien 
no todas las secciones presentan ese aspecto a un nivel y calidad pareja. A la falta de tersura 
de las cuerdas, se unen, por ejemplo, la debilidad de las maderas y la falta de nobleza sonora de 
los metales, proclives a rebasar los correctos niveles de la dinámica. Sin embargo, el mayor 
déficit del conjunto, que tiene entre sus méritos el de la personalidad, reside no en el nivel de 
la ejecución, sino en la falta de interés de sus versiones, por lo general correctas lecturas 
carentes de proyección expresiva. Mucho de esto tiene que ver, seguramente, con las 
limitaciones que su directora parece tener en materia interpretativa. 

La Orquesta Sinfónica de Leningrado, hoy San Petersburgo, que nada tiene que ver 
con la Filarmónica de esa ciudad (una de las más notables orquestas del mundo), tiene más de 
cincuenta años de existencia y fue creada -en 1931- como Orquesta de la Radio de la antigua 
capital de Rusia, transformándose veinte años después en Orquesta del Estado de Leningrado. 
La actividad de este organismo ha transcurrido hasta hoy en un nivel más relevante que el de 
su colega de Moscú. Incluso se ha proyectado más allá de los límites de su país en giras que han 
incluído, entre otras latitudes, los Estados Unidos y el Japón. Sin embargo, su propio nivel dista 
de ser el de las mejores orquestas de la ex-Unión Soviética que son indudablemente, la 
mencionada Filarmónica de San Petersburgo y la Filarmónica de Moscú, que visitó Buenos 
Aires con Kyrill Kondrashin (véase 1970). 

Para la presentación de esta orquesta, conducida por Alexandre Dimitriev, su competente 
director titular desde 1977, se eligió un programa Tchaikovsky compuesto por el Concierto 
N*1 para piano y orquesta en Si Bemol Mayor op. 23, con Lazar Berman como solista, y la 
Sinfonía N* 4 en Fa Menor op. 36. El programa de su segundo y último concierto comprendió 
la Obertura de Euryanthe, de Weber; el Concierto para violín y orquesta en Re Mayor op. 61 
de Beethoven (solista Pavel Kogan, hijo del gran violinista Leonid Kogan (véase 1956); el 
Concierto para piano y Orquesta en La Menor de Liszt (solista Lazar Berman) y “El Mar”, de 
Debussy. 

La Sinfónica de Leningrado actuó también en el anfiteatro el aire libre del Centro de 
Divulgación Musical, con un programa formado por obras ejecutadas en los conciertos 
anteriores y en el que intervinieron como solistas Lazar Berman y Pavel Kogan. 

Luego de referirse a la disciplina de esta orquesta, el crítico Alberto Devoto, del Diario “La 
Prensa”, destacó en su artículo algunas particularidades de la misma: 

“Las cuerdas, como es costumbre en las orquestas rusas, denotan uniformidad en la 
manera de tocar de cada uno de los integrantes de las distintas filas de instrumentos, rasgo que redunda 
en un resultado sobresaliente en cuanto a su ajuste, afinación y calidad de sonido. Los vientos, sobre todo 
las maderas, presentan un panorama algo diferente. No todos los integrantes tienen homogeneidad en 


el sonido que consiguen de sus instrumentos, destacándose algunos pasajes confiados al óboe, a la flauta 
y al flautín, este último con la responsabilidad en esta Sinfonía (N* 4 de Tchaikowsky) de algunos 
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fragmentos de verdadera dificultad, los que fueron vertidos con gran limpieza y agilidad. Mientrasque los 
bronces, muestran esa robusta brillantez que también está casi inseparablemente ligada a las orquestas de 
esas latitudes.” 


PHILADELPHIA YOUTH ORCHESTRA 


Esta orquesta juvenil de los Estados Unidos, cuyos antecedentes se remontan a casi 
medio siglo, se presentó el 12 de Agosto, actuando en el Teatro Colón y luego en el Coliseo, 
en esta sala para la Asociación Wagneriana. La edad de los integrantes del conjunto oscila 
normalmente entre los 14 y los 21 años. En su debut en el Colón y con la dirección de su titular 
Joseph Primavera, ejecutó Capricho Español op. 34 de Rimsky Korsakov; Variaciones, 
Chacona y Final, de Norman Dello Joio; La pregunta sin respuesta, de Charles Ives, y la 
Fantasía Francesca da Rimini, de Tchaikowsky. El programa del concierto de la Asociación 
Wagneriana, comprendió Obertura de 1 Vespri Siciliani, de Verdi; Segunda Sinfonía, de 
Walter Piston; Preludio al acto tercero de Lohengrin, de Wagner; El Moldava, de Smetana y 
Metamorfosis Sinfónica sobre temas de Weber, de Hindemith. 

En su columna de “La Nación”, el crítico Alberto Emilio Giménez comentó así la 
actuación del conjunto que nos ocupa: 

“El que una orquesta juvenil norteamericana toque bien e inclusive muy bien no 
podría ser motivo de sorpresa.(...) Estas orquestas de jóvenes, adolescentes en buena parte, suelen tocar 
mejor que algunas de adultos de otros orígenes y regiones. Es natural entre otras cosas, porque cuando se 


trabaja en serio y a conciencia, los resultados suelen ser buenos(...) Toca bien esta orquesta, lo hace con 
entrega, con eficiencia, con relieve...” 


LAZAR BERMAN 
; Natural de Petersburgo, este pianista ruso ha logrado concitar el interés de los públicos 
más exigentes del mundo como solo Sviatoslav Richterlo ha logrado, quizás entre los pianistas 
más afamados de su país. Precisamente de ese discutido pero gran artista ha recibido Lazar 
Berman sabios consejos en una etapa crucial de su formación. La extensa lista de notables 
pianistas de la escuela rusa que han actuado en Buenos Aires se ha enriquecido con este 
magnífico artísta que llegó por primera vez a esta ciudad para ofrecer dos recitales para la 
Asociación Wagneriana los días 21 y 22 de Agosto. Pianismo magistral y talento unidos a un 
fuerte y expansivo temperamento musical confieren a cada ejecución suya interés absorbente. 
Son ejecuciones brillantes, sin tacha, en las que se alternan el vigor y la sutileza, y dominadas 
por una profunda musicalidad. También son personales, en cuanto frutos de un estudio medular 
de las obras que componen su repertorio; pero sería absurdo sospecharlas de arbitrarias. 

Para su presentación en el Teatro Coliseo, Berman compuso su programa con varias piezas de 
los tres cuadernos del ciclo “Años de Peregrinaje” de Liszt; Seis Preludios de Shostakovich, y 
Cuadros de una Exposición, de Musorgsky. 

Tres meses después de esa primera presentación en Buenos Aires regresó Berman para 
actuar como solista con la Orquesta Sinfónica de Leningrado, en tres ocaciones. En el primer 
programa fue intérprete del primer Concierto en Si Bemol menor op. 23 de Tchaikovsky, que 
repitióen un concierto extraordinario, y en el segundo, el Concierto N* 2 en La Menor de Liszt. 

De una nota del crítico Martin Múller, publicada en el diario “La Nación” el 13 de 
Noviembre con el título “Berman, un oso tierno y prodigioso en el piano”, rescatamos el 
siguiente párrafo: 
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« . . .. 
Lazar Berman es uno de esos pocos intérpretes vivientes que pueden ser creadores 
dentro de la máxima fidelidad y literalidad. Dentro de él late, agazapada, una descomunal técnica que sólo 
emerge - deslumbrante - cuando así lo reclama la partitura” 


Lazar Berman retornó a Buenos Aires en 1991, para actuar nuevamente en la 
Asociación Wagneriana (Teatro Colón). También realizó dos recitales para Harmonia, en el 
Teatro Coliseo. 


SEVERINO GAZZELONI 


El ciclo Harmonia 1 presentó, también en el Teatro Coliseo, los días 16 y 17 de Junio, 
a un célebre instrumentista italiano: Severino Gazzeloni, uno de los flautistas más notables de 
las últimas décadas, al que el público de su país llama, simplemente, “il flauto d'oro”, sin que 
sea necesario mencionar su nombre para identificarlo, no solamente porque de ese rico material 
está hecho el instrumento que utiliza el gran artista sino como un reconocimiento a sus 
excepcionales virtudes técnicas y musicales. Desde hace muchos años, Gazzeloni es el 
intérprete titular de la música contemporánea, incluyendo las expresiones de más neta 
vanguardia, como que su presencia en Darmstadt -la meca de la música de vanguardia- es 
permanente; pero su repertorio no se limita a la música de hoy, sino que comprende también 
a los clásicos. 

Es de lamentar que un artista de esta importancia haya llegado a Buenos Aires a una 
altura de su dilatada carrera en la que el peso de la misma pareció, por momentos, hacerse sentir, 
sobre todo por cierta displicencia y falta de hondura que se advirtió en la ejecución de algunas 
obras. Esta observación no intenta sugerir que la actuación de Severino Gazzeloni fuera 
decepcionante ni mucho menos, que no se advirtiera que se estaba en presencia de un artista 
de fuste, sino sencillamente, que el público aguardaba, sin duda, un virtuosismo trascendente 
y una interpretación profunda que no siempre se dieron. 

Tampoco los programas fueron especialmente interesantes. El primero, comprendió 
la Sonata en Sol Mayor de Salieri; la Sonata en Do Mayor K. 296 de Mozart; Danza Vienesa, 
de Schubert; dos temas con variaciones op. 107 de Beethoven y Siete Danzas y Cantos 
populares de Bartok. El segundo, Sonata N*1 en Fa Mayor de Marcello; Sonata N* 2 en Do 
Mayor (Il Pastor Fido), de Vivaldi; Piccolo Divertimento, de Rossini; Sonata en Do para flauta 
y piano de Donizetti; Andante K.315 de Mozart y Serenata en Re Mayorop. 41 de Beethoven. 

El pianista Leonardo Leonardifue un excelente colaborador que se lució especialmente 
como sonatista. 


ESTRENOS EN LOS CONCIERTOS 


Entre los estrenos de mayor importancia registrados en los conciertos de la temporada 
del año 1987, se cuentan los siguientes: Rapsodia - concierto para violin y orquesta, de Bohuslav 
Martinu; Sueños recurrentes op. 27, de Victor Amicola; Divertimento para violoncelo y orquesta, 
de Mario Davidowsky; Primera Sinfonía, de Carlos Roqué Alsina; Concierto para flauta y guitarra, 
de Gerardo Gandini (solistas: Alfredo lanelli e Irma Costanzo); Sinfonía N* 4 en La Mayor op. 
63 de Jan Sibelius; Petite Suite para orquesta, de Federico Van Rossum; Slava, de Leonard Bernstein; 
Requiem Polaco, de Krysztof Penderecki; Piedras Preciosas, de Guillermo Grátzer; Concierto en 
Mi Bemol para saxofón y orquesta, de Alexandr Glazunov (solista: M.A. Villafruela); El asesinato 
del ruiseñor, de Eduardo Alonso Crespo; Compilare, de Mario Cosentino; Bachiana Brasileira N* 
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4 y Cantata Profana Mandú - Carará, de Heitor Villa-Lobos; Música Concertante para corno y 
cuerdas, de Werner Wagner (solista: Domingo Garreffa). 


TEATRO LIRICO - ESTRENOS 


Cuatro estrenos, de diferentes estilos y significación, se registraron en la escena lírica 
porteña en el curso de la temporada a la que se refiere este capítulo, tres de ellas en el Teatro 
Colón. 

El primer estreno del Colón fue la ópera en un acto y cuatro cuadros de Gian - Carlo 
Menotti Help! Help! The Globolinks! (“Socorro, socorro! los Globolinks"), que se cantó en 
versión castellana del texto de Horacio Rogner, el 29 de marzo. Simpática obra para niños, en 
la que que el compositor italo - norteamericano demuestra una vez mas la fluidez de su 
inspiración musical, el sentido teatral y la falta de personalidad que se conocen a través de sus 
obras mayores. Mario Perusso dirigió esta obra, en la que se alternaron varios elencos. 

El 7 de mayo, el Colón presentó el estreno de La Hacienda, “farsa trágica musical” opus 
90, con argumento, libreto y música del compositor argentino Pompeyo Camps. El autor ha 
calificado a su propio libreto de “parábola sobre el feudalismo en nuestra América y su 
componente de filicidio (...) Este feudalismo y filicidio representan las típicas dictaduras de 
América Latina”. Y, en cuanto a su música, dice Pompeyo Camps: “(...) "Procuraré crear una 
música expresiva, sincera, lógica(...)Amo la ópera como género; jamás compondría una anti- 
ópera”. Lo cierto es que estos buenos propósitos han tropezado con la sustancia insanablemente 
no lírica del alegato social que la sustenta. Pedro Calderón fue el director musical de este 
estreno que tuvo intérpretes vocales sumamente empeñosos, entre ellos, Luis Gaeta, Evelina 
lacattuni, Luis María Bragato, Agata Chisari / Mónica Ferracani. 

El tercer estreno del Colón, el 24 de Noviembre, fue Ascenso y Caída de la Ciudad de 
Mahagonny, de Kurt Weill - Bertolt Brecht. Antonio Tauriello fue el director musical y Jaime 
Kogan, el director de escena. Para tres de los cuatro roles principales fueron convocados otros 
tantos cantantes extranjeros: Ute Trekel - Brukhardt, Carole Farley y Jan van Ree. El papel 
restante estuvo a cargo del cantante argentino Luis Gaeta. 

El director de escena, seguramente no sin la conformidad del director musical, 
enderezó su laboren una única dirección: el espectáculo, descartando una lícita interpretación 
de la obra. Montó así un espectacular “show” en el que acumuló tantos elementos humanos 
visuales, técnicos, electrónicos, fotográficos, lumínicos, incluyendo carros a control remoto 
que portaban diversos grupos de intérpretes, etc., que relegaron a un plano inferior los 
propósitos dramáticos y musicales de una obra concebida, por otra parte, con proporciones 
escénicas harto más reducidas que las gigantescas, preferidas por el “regisseur”. Poco o nada 
quedó de la “fábula capitalista” de Brecht y Weill ni del teatro de corte expresionista o 
“zaitoper” al que apuntaban los autores. Además, arbitrarias transposiciones alteraron la 
coherencia musical y dramática de la obra, a lo cual se añadió la insólita determinación de 
decretar la muerte de uno de sus principales personajes (Jenny) a la que Brecht y Weill dejan 
cantando hasta el último telón. En fin, una crítica pormenorizada del tratamiento que se dió 
a Mahagonny, que no es por cierto una obra maestra, pero de todos modos merece respeto, sobre 
todo en un teatro como el Colón, nos llevaría a sobrepasar las características de este libro. 

Pocos días antes, el 19 de noviembre, en el Auditorio del Instituto Goethe, se efectuó 
el estreno de Espejismos 11: La muerte y la Muchacha, ópera de cámara de Gerardo Gandini, con 
la dirección del autor. Se trata de una propuesta de “música abierta”, animada por un conjunto 
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heterogéneo de instrumentistas, cantantes y recitantes que declaman a Umberto Eco y 
Alejandra Pizarnik, y en cuyo discurso musical se filtran claras alusiones a “La muerte y la 


Doncella”, de Schubert, y a la muerte de Ofelia, de Berlioz. 
DEBUT DE CANTANTES LIRICOS 


En una temporada que no se caracterizó por la presencia de grandes figuras de la lírica 
internacional, la excepción se llamó Luciano Pavarotti, uno de los tenores más encumbrados de 
la actualidad, que se presentó en el Teatro Colón como protagonista de “La Bohtéme”, 
ofreciendo luego un recital en el Luna Park. 


BALLET 1987 


Por primera vez actuó en Buenos Aires el Dance Theatre of Harlem, dirigido por Arthur 
Miller, ex-”principal dancer” del New York City Ballet. El Ballet de Harlem se presentó en el 
Colón el 21 de Abril y tuvo a su cargo cuatro funciones, con dos programas que comprendieron 
las siguientes obras: Dougla, coreografía y música de Geoffrey Holder; Concierto en Fa, música 
de Gershwin y coreografía de Billy Wilson; Voluntaries, de Glenn Tetley; Stars and Stripes y los 
cuatro temperamentos, con coreografía de Balanchine, y El Pájaro de Fuego, de Stravinsky - John 
Taras, entre otras. 

Volvió también el conjunto italiano Aterballetto, que dirige Amedeo Amodio, y que 
ocupó nuevamente el escenario del Teatro Coliseo en el que hiciera su debut el año anterior, 
y reaparecieron otros conjuntos de diverso carácter que habían actuado anteriormente en la 
ciudad. También se registró una nueva visita de Eva Eudokimova (ver 1980), esta vez acompañada 
por el bailarín cubano Jorge Esquivel. Ambos bailaron Giselle en el Teatro Colón. 


BALLET ARGENTINO 


El 9 de Marzo, en el Teatro Colón, fue estrenado el ballet El Trappa (Episodios de la 
vida deun lama), del compositor argentino Claudio Guidi-Drei y coreografía de Rodolfo Lastra. 


1988 
FESTIVAL DE ORQUESTAS 


De un verdadero Festival de Orquestas sinfónicas visitantes disfrutaron los oyentes 
porteños en la temporada de 1988. Sólo dos de ellas actuaban por primera vez en Buenos Aires: 
La Orquesta del Estado de Stuttgart y la Orquesta de la R.A.I. de Roma. Las restantes eran la 
Orquesta de Gewandhaus de Leipzig (ver 1980), la Orquesta Tonhalle de Zurich (ver 1978), 
la Orquesta de Filadelfia (ver 1966), la Orquesta de Bamberg (ver 1962) y la Orquesta Nacional 
de Francia, que había actuado en Buenos Aires con el nombre de Orquesta de la Radio - 
Televisión Francesa, O.R.T.F. (ver 1972). 

La mayor parte de ellas eran sólo de nombre las mismas orquestas de la época de su 
primera actuación en Buenos Aires, y virtualmente otra orquesta en cuanto a los cambios que 
se habían registrado en su formación -cambios normales, desde luego-, especial mente numerosos 
en algunos casos. El que esta renovación de material humano no influya en la calidad de las 
orquestas, es privilegio de los grandes conjuntos sinfónicos, cuya tradición parece ponerlos a 
salvo de contingencias de este tipo. 
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LA ORQUESTA DEL ESTADO DE STUTTGART 


Bajo la dirección de su actual titular, el maestro español Luis Garcia Navarro, de 
sostenida actuación en Alemania y otros países de Europa y en los Estados Unidos la orquesta 
del Estado de Stuttgart se presentó en el Teatro Colón el 6 de julio, con un programa que 
comprendió la Obertura de “Euryanthe”, de Weber; el Concierto en Mi Menor opus 64 para 
violín y orquesta de Mendelssohn, en el que actuó como solista la violinista rumana Silvia 
Marcovici, y la Segunda Sinfonía en Mi Menor opus 27, de Rachmaninov. Los orígenesde esta 
orquesta se ubican al año 1617, en el que se crea en Stuttgart la Orquesta Ducal de la Corte. 
En ese medio, desarrolló la orquesta una actividad a la que se asociaron figuras relevantes de 
la interpretación. Compositores como Mendelssohn y Berlioz manifestaron su admiración por 
la misma. Ya enel siglo XX, la orquesta tomó el nombre de Orquesta del Estado de Wiirtemberg, 
inmediatamente anterior a su actual denominación, actuando al frente de la misma directores 
de la relevancia de Max von Schillings, Fritz Busch, Herbert Albert, Ferdinand Leitner y 
Vaclav Neumann. 

En su presentación y en otros tres conciertos que ofreció en la misma sala -dos de ellos 
para la Asociación Wagneriana- la Orquesta de Stuttgart dió consistentes demostraciones de 
eficiencia, a tono con su tradición. 


LA ORQUESTA DE LA R.A.I. DE ROMA 


Esta orquesta visitante es uno de los organismos sinfónicos que la Radio Televisión 
Italiana posee en varias ciudades de la península, Milán, Turín y Nápoles, entre otras. Creada 
en 1936 por Fernando Previtali (ver 1960), ha actuado desde entonces bajo la batuta de los 
directores más prestigiosos de Italia. Su titular actual es Gabriel Ferro, que en esta ocasión no 
viajó con ella. La responsabilidad de dirigirla recayó en Aldo Ceccato, que pudo ser juzgado 
anteriormente en Buenos Aires en dos oportunidades al frente de la Orquesta Filarmónica de 
Hamburgo (ver 1979). 

La Orquesta de la RAI se presentó el 10 de octubre en el Teatro Colón con el auspicio 
de la Fundación Cultural Coliseum, en el ciclo Harmonía 2, con un programa que reunió dos 
obras: El Concierto en Re Menor para piano y orquesta opus 30 de Rachmaninov, con Michele 
Campanella como solista, y la Sinfonía N* 9 en Mi Menor op. 95 de Dvorak “Del Nuevo 
Mundo”. 

En su columna del Diario “La Nación”, el crítico Alberto Emilio Giménez estimó que 
el conjunto italiano se había desempeñado en un nivel “que sería injusto calificar como 
desdeñable; correspondería mejor considerarlo honorable”. 


EL CUARTETO DE CUERDAS GUARNERI 


La presentación de este cuarteto de Cuerdas que - apresurémonos a aclararlo - nada 
tiene que ver con el Cuarteto homónimo de Berlín que actuó en Buenos Airesen 1929 (véase), 
constituyó uno de los puntos culminantes de la temporada musical del año 1988. Extinguido 
aquél, un nuevo Cuarteto Guarneri se constituyó en los Estados Unidosen 1964 conlos mismos 
músicos con que llega ahora a Buenos Aires: Arnold Steinhardt y John Dalley , violín; Michael 
Tree, viola, y David Soyer, violoncelo, todos ellosinstrumentistas de primerorden que forman 
parte del elenco de profesores del renombrado Curtis Institute de Filadelfia. 
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Su debut en esta ciudad se produjo en el marco de la temporada del Mozarteum 
Argentino, el 17 de mayo, en el Teatro Opera donde se le escuchó en seis conciertos dedicados 
a los Cuartetos de Beethoven. 

“(...) Para dar vida a este panorama tan complejo como diversificado -expresó en su 
columna de “La Nación” el crítico Héctor Coda-, el Cuarteto Guarneri puso en juegosus mejores virtudes: 
un sonido camarístico cálido y timbricamente equilibrado que rehuye los extremos de la melosidad o la 
tensión y que llega a través de una afinación impecable; una diversidad de ataques admirable que posibilita 
las exigencias cada vez más complejas de la frase beethoveniana en materia de acentos, y una 


sincronicidad y cohesión sonora y musical en la que se advierte antes que la pulcra fusión sonora de sus 
instrumentos, el logro superior de la totalidad de sentido”. 


Por su parte, el crítico Rodolfo Cemino, enfatizaba el hecho de que 


“(...) dos de los mejores cuartetos del mundo (el Melos y el Guarneri) actuaron 
simultáneamente y dedicaron la totalidad de sus programas a la obra de Beethoven”. “Algunas de las 
interpretaciones del Guarneri - agrega - adquirieron visos antológicos y muy especialmente en los 
cuartetos postreros”. 


El Cuarteto Guarneri regresó a Buenos Aires en 1989, convocando nuevamente por 
el Mozarteum. Se le pudoescucharenobrasde Mozart, Barber, Debussy, Janacek y Mendelssohn. 


OPERAS DE CAMARA 


Varios estrenos de óperas de cámara se efectuaron en 1988. Estos son los títulos: Una 
antigua cuestión, de Ricardo Chailly, El que dice Si (Der Ja Sager), de Kurt Weill-Bretch, en 
el mismo programa, el 3 de Junio; La Segunda Vida, del compositor argentino Horacio López 
la Rosa, y La Guerra Doméstica, de Schubert, el 15 de Marzo. 


DEBUT DE CANTANTES 


Dos estrellas de la escena lírica internacional, actuaron este año en Buenos Aires: La 
eminente soprano alemana Lucia Popp, a la que se escuchó en las Cuatro Ultimas Canciones 
de Richard Strauss, en dos programas de la Orquesta Sinfónica de Bamberg, con la dirección 
de Horst Stein, en el Teatro Colón, el 4 y el 6 de Octubre, y su colega rumana Ileana Cotrubas 
en un concierto sinfónico - vocal con la Orquesta Estable del Teatro Colón, en la misma sala, 
el 10 de Mayo. 


EL BALLET 


Varias compañías de balletintervinieron en la temporada del año 1988, algunas de 
ellas ya conocidas por el público porteño, la Hubbard Dance Company de Lou Conte; Antonio 
Gades para reeditar su ballet “Carmen”, el ballet Moisseiev (véase 1977), el Ballet Cullberg, de 
Suecia; el Ballet del Teatro de Verona y el Ballet de Danzas Folklóricas de Jerusalén; pero la nota 
másatrayente la dió la presentación de la bailarina rusa Natalia Makarova, que bailó aquí algunos 
de los “roles” que más han hecho por su celebridad. 

Marakova tuvo en el notable bailarín argentino Julio Bocca, el “partennaire” condigno. 
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ESTRENOS EN LOS CONCIERTOS 


Lúdicas almas feéricas, de Carlos Calleja (violoncelo solista: Ruben Dubrovsky); Eue, 
canto fúnebre sobre un tema africano, de Silvano Picchi; Concierto para trombón y orquesta, de 
Nino Rota (solista: Henry Bay); Lectura, de Adrián Russovich; Sinfonietta para diezinstrumentos 
solistas, de Fernando González Casellas (Premio Nacional de Música); Tercera Sinfonia en Do 
Mayor op. 43, de Alexander Scriabin; Dos Pastorales, de Washington Castro; Introducción y 
Passacaglia, de Luis M. Arias; Sequentia, para doce violoncelos y piano, de Silvano Picchi; 
Sinfonia para arcos y percusión, de Francesco Marigo; Variaciones Mayo, de Augusto Rattenbach,; 
Keepsake, de Matthias Bamert; Cantata Misericordiam op. 69, de Benjamin Britten; Misa de los 
Pájaros, de María Lambertini; Sonatina, de Manuel Enriquez; Concierto N* 2 para piano y 
orquesta, de Lukas Foos; Biosfera, de Marlos Nobre; Tres Etemidades, para voz femenina y orquesta, 
de Hipólito Gutiérrez; Tango de Plata, de Roberto García Morillo; Concierto para violoncelo y 
orquesta, de Arthur Honegger; Concertino para viola, piano y cuerdas, de Eduardo Grau (solistas: 
Gustavo Massun y Alicia Guerrero); Variantes, de Raúl Schemper; Obertura Fugaz, de José Perla; 
Le Voci Morte, para soprano, coro hablado y percusión, de Salvador Ranieri; Oedoen Partos: 
Yiskor. 


1989 
ORQUESTAS SINFONICAS VISITANTES 


Nuevamente y merced al valioso apoyo de las instituciones musicales privadas, la 
música sinfónica de Buenos Aires se enriqueció con la visita de orquestas europeas y 
estadounidenses que, con la sola excepción de la Orquesta Filarmónica de Israel, y su director 
Zubin Mehta, llegaban por primera vez a Buenos Aires. La última en presentarse, el 15 de 
octubre, casi al final de la temporada, fue sin duda la más importante: la magnifica Orquesta 
Sinfónica del Estado de la URSS, al frente de la cual vino un director igualmente famoso: 
Yevgheny Svetlanov, titular de la orquesta desde 1965. 

El escenario, el Teatro Colón. La entidad patrocinante, la Asociación Wagneriana. 
El programa: Obertura de la Doncella de Pskov, de Rimsky Korsakov; la Sinfonía sobre dos 
temas rusos, Glinka; el poema en sinfónico de Tchaikowsky Francesa da Rimini, y la Sinfonía 
N? 2 en Mi Menor op. 27 de Rachmaninov. La Orquesta ofreció apasionantes y vigorosas 
versiones de este magnífico panorama de la música de su país. La superior calidad instrumental 
y musical de todas las secciones de este admirable organismo sinfónico y su entendimiento con 
quien la dirige son ciertamente soberbios. Roberto Herrscher, crítico de “Buenos Aires Herald” 
sintetizó su opinión en el título: “Esplendor orquestal de las estepas”. De “orquesta de lujo” 
calificó el crítico Alberto Emilio Giménez, de “La Nación”, al conjunto sinfónico de la Radio 
del Norte de Alemania (N.D.R.), que es, verdaderamente, una orquesta de alto nivel. La 
presentó el Mozarteum en el Teatro Colón, con la dirección de Krysztof Penderecki, un 
compositor eminente que de correcto intérprete de sus propias obras, ha crecido notablemente 
como director de orquesta. Se lo apreció así en un programa al que el homogéneo conjunto 
alemán y su director, sirvieron con probidad artística y apropiados acentos: Adagietto de “El 
Paraíso Perdido”, una de las más importantes óperas de Penderecki , el Concierto en Re Menor 
para violín y orquesta de Sibelius (solista: Roland Greutter) y la Sinfonía N* 8 en Sol Mayor 
op. 88 de Dvorak. 
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Para su segunda presentación, la Orquesta de la Radio del Norte de Alemania, 
compuso su programa de la siguiente forma: Sinfonía N* 9 opus 70 de Shostakovich, 
Polymorphia, de Penderecki , y Sinfonía N* 5 en Mi Menor op. 64, de Tchaikowsky. 

En otro nivel se situó la actuación de la Orquesta de la Academia Nacional de Santa 
Cecilia, de Roma, que, con Lorin Maazel como director, Harmonia presentó en dos conciertos, 
que se efectuaron en el Teatro Colón los días 29 y 30 de julio y que tuvieron resultados disímiles. 
El primer programa comprendía las siguientes obras: Sinfonía N? 7 op. 92 de Beethoven, 
Preludio a la siesta de un fauno, de Debussy y Los Pinos de Roma, de Respighi; el segundo, 
Sinfonía en Do Menor op. 68 de Brahms; Las fuentes de Roma, de Respighi, y La Valse, de 
Ravel. En este segundo concierto, la orquesta peninsular, cuyos origenes se remontan al siglo 
XVI, disipó las dudas, que había dejado en su presentación, demostrando ser un organismo 
dúctil, formado por buenos profesionales, un tanto indiferentes frente a obras de estilos que no 
le son congeniales. 

Pese a ser Lorin Maazel un director avezado , dejó la impresión de que no pudo o no 
quiso extraer de la orquesta con la que nos visitó esta vez mayores posibilidades. 

Otra orquesta visitante fue la de las Juventudes Musicales, creada y dirigida por Igor 
Markevitch en 1949, y transformada por Gilles Lefebvre en 1970. Formada por un centenar 
de instrumentistas jóvenes, es dirigida actual mente por Charles Dutoit, de nacionalidad suiza, 
que vino por primera vez a Buenos Aires en los años sesenta para actuar con la Orquesta 
Sinfónica Nacional. 

Orquesta viajera que se ha enriquecido técnica y musicalmente gracias a que ha sido 
dirigida por batutas eminentes que le han dejado profundas experiencias, se presentó en el 
Colón el 26 dejulio, con la dirección de Dutoit, quien logró canalizar sabiamente el entusiasmo 
del juvenil conjuntoen enjudiosas versiones de la Rapsodia Española de Ravel, la Sinfonía N95 
op. 100 de Prokoffiev, y el Concierto N* 1 en Mi Bemol op. 107 de Shostakovich (solista: Kyrill 
Rodin). 

En dos nuevos conciertos, la orquesta actuó a las ordenes de Richard Hoenich, 
director asistente de la misma. 

Por último, mencionaremos a la New World Symphony, creada en 1987, que se presentó el 4 de 
agosto en el Teatro Colón, dirigida por Michael Tilson Thomas. 

Los integrantes de esta orquesta, son jóvenes entre 21 y 30 años que estudian con 
músicos pertenecientes a los principales conjuntos sinfónicos de los Estados Unidos. La 
finalidad de la orquesta es dar oportunidad de aprendizaje y práctica a jóvenes instrumentistas 
seleccionados entre los aspirantes mejor dotados de los Estados Unidos. 

Nacida, como hemos dicho, hace sólo dos años, es, pues, una orquesta bisoña, que 
rinde con entusiasmo en la medida de su propia inexperiencia en un repertorio, nada fácil. El 
4 y el 21 de agosto, desarrolló dentro de esas características, los siguientes programas: 1) Sexta 
Sinfonía en La Mayor de Bruckner y Concierto N* 4 en Sol Mayor op. 58 de Beethoven 
(solista: Vladimir Feltesman). 11) Obertura de Benvenuto Cellini, de Berlioz, Rapsodia sobre 
un tema de Paganini op. 43 de Rachmaninoff (solista: Vladimir Feltesman); Bamboula Beach, 
de Charles Wuorinen, y suite de El Pájaro de Fuego, de Stravinsky. 

También actuó en los Conciertos del Mediodía, del Mozarteum Argentino. 


CUARTETO BRANDIS 


En el ciclo de conciertos de cámara de la Asociación Wagneriana, se presentó el 
Cuarteto de Cuerdas Brandis, de Berlin, formado por Thomas Brandis y Peter Brem, violín; 
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Wilfried Strehle, viola, y Wolfgang Boettcher, violoncelo, todos ellos procedentes de la 
Orquesta Filarmónica de Berlin y fundado en 1976. El programa era el siguiente: Cuarteto en 
Sol Mayor K. 387, de Mozart; Cuarteto N? 3 en Fa Mayor op. 73, de Shostakovich, y Cuarteto 
en Re Menor D. 810, La muerte y la doncella, de Schubert. 

“El Cuarteto Brandis, al que no conocíamos, escribe Alberto Emilio Giménezen“La 
Nación”, es un instrumento de lujo, impecable en lo musical, sin fallas en lo artesanal, capazde ensamblar 
armoniosamente ambos elementos para integrarlos en un todo con mucho de ejemplaridad (...) 
instrumentistas de gran clase, provistos de un alto grado de sentido profesional y conocedores a fondo - 
cultos, experimentados- del género que en esta agrupación cultivan (...) Jornada memorable”. 


ESTRENOS DE OPERAS 


En el Instituto Goethe, se estrenó el 12 de abril, la ópera de cámara de Marta 
Lambertini, “Alicia en el país de las Maravillas”. Un acto cuyo libreto es de la compositora, según 
libre adaptación de la novela homónima de Lewis Carroll. 

Enel Teatro Colón, el 17 de diciembre, fueronestrenadasdosóperas: “Escorial”, de Mario Perusso, 
basada en la obra teatral homónima del dramaturgo belga Michel de Ghelderode, y “Adonias”, 
de Alejandro Pinto, músico polaco - argentino. 


ESTRENOS EN LOS CONCIERTOS 


Cántico, para coro y orquesta, de Hilda Dianda; Canticum Hebraicum, para coro, orquesta 
y solistas, de Louis Saladin; Concierto para violín, vientos, contrabajo y percusión, de Kurt Weill; 
Metrópolis - Buenos Aires (electroacústica), de Francisco Krópfl; Cantata Misericordia, opus 69 
de Benjamín Britten; Concierto para violoncelo y orquesta, de Arthur Honegger,; Suite para flauta 
y orquesta, de Carlos Franzetti (solista: Jorge de la Vega); Cantata de la Paz, de Jean-Jacques 
Wemer,; Concierto para flauta dulce y orquesta de cuerdas, de Francisco Marigo (solista Alberto 
Devoto); Sinfonía de dos Mundos, de Pierre Karlin; Vivaldiana, de Silvano Picchi; Políptico, de 
Frank Martin; Tres Fantasías para arcos, de Virtu Maragno; Obertura Breve “Alfonsina”, de A. 
Hernández Lizaso; Fantasía op. 93, parasaxo, contralto y cuerdas, de Pompeyo Camps; Concertango, 
para piano y orquesta, de Atilio Stampone. 


1990 


ORQUESTAS SINFONICAS VISITANTES 


Solamente dos orquestas sinfónicas extranjeras visitaron Buenos Aires. Una de ellas, 
la Orquesta Filarmónica de Moscú había actuado por primera vez enesta ciudad en 1970 (véase). 
La que lo hizo por vez primera fue la Orchestre National du Capitole de Toulouse (Francia) que 
fue presentada en varios conciertos por el Mozarteum Argentino, en el Teatro Colón, a partir 
del 18 de septiembre (también actuó en el Teatro Opera en el Ciclo Conciertos de Mediodía. 

En su columna del diario “La Prensa”, el crítico Silvano Picchi sintetizó su juicio de 
esta manera: 

“La Orquesta Nacional del Capitolio de Tolosa, no figura en el rutilante grupo de 
contadas orquestas que en el mundo constituyen la expresión perfecta de ese sinfonismo ideal que puede 
llegar a satisfacer exigencias de un puntilloso esteticismo o de auditorios de intransigente severidad. Sin 


embargo, es una orquesta de primer orden, de nutridisimo orgánico - más de cien músicos - y disciplinada 
de la que Francia puede estar orgullosa”. 


526 


Pp 
Pp 
vu 
Pp 
a! 
(0) 
E) 
Q 
E 
2 
> 
dls 
Y2 
N 
(0D) 
= 
la) 
e 
< 


The English Concert 


El director de la orquesta gala fue, Michel Plasson, 
“un maestro apasionado y expresivo”, a juicio del mismo crítico, demostró poseer, en 
opinión de Héctor Coda (“La Nación”): 
“(...) singular capacidad para evitar prejuicios interpretativos e internarse de manera 
genuina en el terreno de la interpretación musical con verdadero apasionamiento e inteligencia”. 


Los programas fueron dedicados a la música de Francia con la sola excepción del 
Concierto N? 1 para piano y orquesta de Brahms, en el que actuó como solista el pianista Bruno 


Gelber. 
ORQUESTAS DE CAMARA 


Amplio fue el panorama de la música camarística merced a la actuación de un grupo 
altamente calificado de orquestas procedentes de Europa y Estados Unidos. De Gran Bretaña, 
llegaron The English Concert y The Academy of Ancient Music; de Francia, Les Arts Florissants; 
de Israel, la Orquesta de Cámara de ese país; de Hungría, la Orquesta de Cámara Ferenc Liszt, a 
la quese había escuchado en la Wagneriana en 1987; de los Estado Unidos, la Orpheus Chamber 
Orchestra, entre otros conjuntos, si no del mismo nivel, sumamente meritorios. 

The English Concert, dirigida por el clavecinista Trevor Pinnock, actuó el 21 y el 22 
de Mayo en el Teatro Colón, presentada por Festivales de Buenos Aires y la Asociación 
Wagneriana. Dos fechas para recordar con obras de Vivaldi, Marcello, Juan Sebastián Bach y 
Hándel, un verdadero festival de música del Barroco, interpretada con un estilo, digamos 
transgresor del tradicionalmente aceptado, pero igualmente válido. 

Les Arts Florissants, que William Christie dirige desde el clave, hizo escuchar la 
pastoral para cinco voces e instrumentos “Acteón”, de Marc-Antoine Charpentier, y la Ópera 
“Dido y Eneas”, de Purcell. Impecables instrumentistas y magníficas y cultivadas voces, el 
concierto de este conjunto fue una fuente de placer estético. (22 de octubre en el Teatro 
Colón). Excelente también el conjunto The Academy of Ancient Music, dirigido por Christofer 
Hogwood, que fue creado en 1973 y que se presentó en el Colón el 18 de Agosto, en un 
concierto organizado, como el anterior, por Festivales de Buenos Aires, con obras de 
Telemann, Bach y Hándel. Luego, ofreció dos conciertos para “Harmonía”. La nueva 
presentación, a tres años de su debut en Buenos Aires de la Orquesta de Cámara Franz Liszt, 
dirigida como entonces por el violinista y fundador del conjunto, Janos Rolla, alcanzó un 
extraordinario nivel de excelencia, sumándose en ese aspectos a los conjuntos antes citados. 
En el Teatro Coliseo, el 4 de Junio, en el ciclode la Asociación Wagneriana, la orquesta magyar 
mostró en esta nueva oportunidad su excepcional calidad, en obras de Mendelssohn, Dvorak 
y Schubert. De “deslumbrante” calificó el crítico Martin Múller (“La Nación”) a la Orquesta 
Ferenc Liszt; que también actuó para “Harmonía”. 

Tresconciertos para “Harmonía”, ofreció en el Teatro Colón, a partir del 19 de Junio, 
la Orquesta de Cámara de Israelcon la dirección del violinista Shlomo Mintz, que actuó también 
como solista. La crítica, sin excepciones, no retaceó elogios a orquesta, director y solista que 
se probaron en obras clásicas, modernas y contemporáneas con idéntica solvencia técnica e 
interpretativa. 

El el Teatro Coliseo, en el ciclo de conciertos de la sociedad “Harmonía”, se presentó 
el 25 de septiembre, la Orpheus Chamber Orchestra, un conjunto de 26 músicos reunidos bajo 
este nombre en Nueva York en 1972, porel violoncelista Julián Fifer, y que actúa sin director. 
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Cuarteto Takacs 


EL CUARTETO DE CUERDAS DE TOKIO 


La música de cámara ha estado, de parabienes en la temporada de 1990, según hemos 
visto. Especial mención corresponde hacer de este notable cuarteto de cuerdas por su 
contribución a tan inusual panorama camarístico. Fundado en 1969 por egresados de la 
Academia de Tokio e integrado actualmente por Peter Oundjian (canadiense) y Kikuei Ikeda, 
violines; Kazuhide Isomura, viola, y Sadao Hatrada, violoncelo (los dos últimos, forman parte 
del conjunto desde su fundación), la crítica elogió en forma unánime la superior calidad del 
Cuarteto de Tokio que se presentó en el Teatro Coliseo el 27 y el 28 de Agosto con programas 
clásico-románticos en los que la música contemporánea estuvo representada por el Cuarteto 
N* 6 de Bela Bartók. El crítico Ricardo Turró destaca la integración del conjunto oriental a 
la música camarística europea y agrega: 

“Es asombroso, además que hayan alcanzado la fabulosa maestría de ejecución que los 


distingue, sin resentir el aspecto expresivo, la hondura emocional de la música que abordan, las 
peculiaridades de estilo y lenguaje de cada autor...” 


“Harmonía” volvió a presentar a este notable conjunto en 1992. 
ANNE SOPHIE MUTTER 


Esta joven violinista de origen alemán, de la que se ha afirmado que es "capaz de 
reeditar el asombro en un mismo recital a través del virtuosismo, también a través de la 
profunda compenetración con el autor de la obra ejecutada" (Héctor Coda, “La Nación”), 
ratificó el prestigio que la precedía y que la señalaba entre los más destacados valores actuales 
del instrumento. 

Conla colaboración pianística de Lambert Orkis, ciertamente eficaz, Mutter desplegó 
una contundente batería de recursos técnicos y una profunda musicalidad, que ya habían 
apreciado los oyentes porteños mejor informados a través de grabaciones de la artista, con 
distintos grupos instrumentales. 

El programa de la violinista germana comprendía: Variaciones sobre un tema de 
Corelli, de Kreisler; Sonata para violín y piano, de Debussy; Sonata para violín y piano op. 30 
N? 2 de Beethoven; Partita para violín y piano de Lutoslawski, y Fantasía sobre “Carmen”, de 
Bizet, opus 25 de Sarasate. Mutter fue presentada por el Mozarteum Argentino. 


ESTRENOS LIRICOS 


En el Teatro Colón, se efectuó el 11 de noviembre el estreno argentino de la ópera 
“Yolanta” opus 69 de Tchaikowsky, que fue dirigida por Peter Lilje y cuyas partes principales 
estuvieron a cargo de los cantantes invitados Mati Palm, Juri Vedeneiev, Leonid Tretiakov, 
Elena Mikhailova y un grupo de cantantes argentinos encabezados por el barítono Luis Gaeta. 
También se efectuó el estreno de “Marathon”, con música del compositor argentino Pompeyo 
Camps sobre un libro original y libreto de Ricardo Monti. El estreno, el 18 de diciembre en el 
Teatro Colón, fue dirigido por Pedro I. Calderón. 

El 12 de eptiembre la Asociación Wagneriana de Buenos Aires presentó en la misma 
sala, el estreno argentino, en versión de concierto de la ópera trágica en cinco actos “Rienzi, 
el último tribuno” de Ricardo Wagner, con intervención de la Orquesta Filarmónica de Buenos 
Aires, el Coro de la Wagneriana y los cantantes Wolfgang Neumann, Nancy Johnson, Juan 
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Alain Lombard 


Anne-Sophie Mutter Seiji Ozawa Severino Gazzeloni 


Vasle, Gudrun Volkert, Victor Torres, Ricardo Yost, Gustavo López, Omar Brandan y Mariel 
Bravo, bajo la dirección musical de Janos Kulka. Director del Coro: Valdo Sciammarella. 

En el Centro Cultural Recoleta, con la dirección de Gerardo Gandini, fueron 
estrenadasel 25 de septiembre, las óperas de cámara “La Venganza de Carmen”, de Osias Wilensky 
y “Oh, Eternidad”, de Marta Lambertini. 


ESTRENOS EN LOS CONCIERTOS 


Horse Latitudes, de Pablo Ortíz; Concierto para piano y orquesta, de Samuel Barber; 
(solista: Manuel Massone); Presagios, de Salvador Ranieri; Encuentros, de V. Moncho; 
Concierto para guitarra electrónica, de E. Aleman (solista: Victor Villadangos); Suite para la buena 
Tierra, de Miguel Angel Inchausti; Concierto para viola y orquesta, de Krysztof Penderecki (solista: 
Tomas Tichauer); Preludio de danza, de Witold Lutolawski (solista: Mariano Frogioni, clarinete) 


1991 
ORQUESTAS SINFONICAS VISITANTES 


En 1991 Buenos Aires tuvo el privilegio de contar con una actividad sinfónica de 
infrecuente intensidad. A la labor normal de las orquestas locales -cada vez mas limitada, a 
diferencia de la que floreció en la década del 50-, se sumó, afortunadamente, la visita de seis 
orquestas extranjeras que habían sido convocadas por las asociaciones musicales privadas. 
Rompió el fuego la excelente Orquesta Nacional de Bordeaux-Aquitaine que, con la dirección de 
su titular, Alain Lombard, hizo su primera presentación el 4 de abril, en el Teatro Coliseo, para 
los abonados de la Asociación Wagneriana, tras lo cual, actuó también para el Mozarteum 
Argentino. El 19 de junio, le tocó el turno a la Orquesta Sinfónica de Montreal, que fue dirigida 
por Charles Dutoit -ya juzgado por el público porteño- y que actuó en el Colón, en los 
conciertos de Harmonia y el Mozarteum Argentino. Mariss Jansons, al frente de la famosa 
Orquesta Filarmónica de San Petersburgo (entonces Leningrado), ofreció el 2 de julio su primer 
concierto para el Mozarteum Argentino. La Asociación Harmonia, presentó luego -el 5 de 
setiembre en el Teatro Colón- a la Royal Philharmonic Orchestra, de Londres, con la dirección 
del pianista y director de orquesta Vladimir Askenazi. En dicha sala lo hizo el 23 de setiembre, 
para la misma Asociación, la Orquesta del Maggio Musicale Fiorentino, que actuó con la dirección 
de Zubin Mehta. Por último, también en el Teatro Colón, hizo su debut el 17 de octubre, la 
Orquesta Sinfónica de Radio Frankfurt, dirigida por Dimitrij Kitajenko, en la temporada de 
conciertos del Mozarteum Argentino. 


CONJUNTOS DE CAMARA: EL TRIO DE ISRAEL 


Entre los conjuntos de cámara que hicieron su presentación en Buenos Aires en la 
temporada de 1991, merece especial menciónel Trio de Israel integrado por Alexander Volkov 
(piano), Menahen Breuer (violin) y Marcel Bergman (violoncelo). El debut de este notable 
conjunto se produjo el 15 de abril, en el Teatro Coliseo como parte de la 79a. temporada de 
la Asociación Wagneriana, para la cual se había formado el siguiente programa: Trio N%2 en 
Do Mayor opus 87, de Brahms; Trio N*2 en Mi Menor opus 67 de Shostakovich, y Trio en La 
Mayor, de Ravel. 
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Cuarteto Brandis (Berlín) 


SOCIEDAD HÁNDEL DE BUENOS AIRES 


Esta sociedad, de reciente formación, nace a iniciativa de un grupo de coreutas y 
músicos que resolvió constituirse en Sociedad Hándel de Buenos Aires, "con el objeto de 
realizar actividades culturales centradas en la época, la obra y la figura de Georg-Friedrich 
Handel", contando para ello con la dirección artística del maestro argentino Sergio Siminovich, 
radicado en Europa, donde dirige actualmente el Centro Italiano de Música Antigua, de Roma, 
al tiempo que actúa en otras ciudades europeas y de América. 

La nueva entidad inició sus actividades en 1991 con una ejecución del oratorio 
hándeliano "Judas Macabeo", que se efectuó en la Catedral de San Isidro. En la temporada de 
1992, su programa consistió en la repetición de dicha obra, ofreciendo también, en primera 
audición, el oratorio "Belshazzar", siempre con la dirección de Sergio Siminovich. Además de 
los conciertos sinfónico-corales, realizó también un concierto de música de cámara, con 
Sonatas y Trio-Sonatas del patrono de la entidad,e inauguró un original ciclo sinfónico-coral 
para coreutas, denominado "Conciertos a primera vista", en los que la obra elegida es dada a 
conocer a músicos y coreutas, en el momento de comenzar los ensayos. 


ESTRENOS LIRICOS 


El repertorio lírico de compositores argentinos se enriqueció en 1991 con tres nuevos 
títulos: El Milagro Secreto, de Martin Matalon; La Venganza de Don Mendo, de Ernesto 
Mastronardi, y Antigona Vélez, de Juan Carlos Zorzi, que tuvo su estreno en la temporada del 
Teatro Colón. 


1992 


LA TEMPORADA SINFONICA 


Nuevamente tuvo a Buenos Aires una magnífica temporada de música sinfónica. 
Entre las orquestas que habían actuado en oportunidades anteriores en la ciudad, se contaron 
la célebre Orquesta Filarmónica de Nueva York, ahora con la dirección de Kurt Masur, y la 
Orquesta Hallé de Manchester, al frente de la cual se desempeña actualmente Stanislav 
Skrowacszewski. La primerá actuó exclusivamente para el Mozarteum Argentino; la orquesta 
británica lo hizo para la misma entidad y para Festivales de Buenos Aires. Las que vinieron por 
primera vez, fueron -mencionemosen primer término a la de más reluciente linaje- la Orquesta 
Sinfónica de Boston, con Seiji Ozawa, que fue presentada en el Teatro Colón por el Mozarteum, 
el 27 de octubre; la Orquesta Filarmónica de Halle (Alemania), que con la dirección de Heribert 
Beissel dió dos magníficos conciertos en el Teatro Colón en el ciclo de la Asociación 
Wagneriana (26 y 28 de julio) revelándose como una orquesta por todo concepto excelente; 
la Orquesta Filarmónica de Munich que, con Sergiu Celibidache como director, no tuvo un 
desempeño a la altura de lo que permitía esperar su prestigio y que actuó en el Teatro Colón, 
a partir del 6de mayo, para Harmonia, y, por último, la Orquesta Sinfónica de Dresden, meritorio 
conjunto que, dirigido por Michel Plasson, se presentó el 26 de setiembre en la misma sala, en 
la temporada del Mozarteum Argentino. 
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Orquesta Filarmónica de Halle (Alemania) 


MUSICA DE CAMARA 


Las asociaciones musicales porteñas presentaron también atención a la música de 
cámara que contó con muy buenos conjuntos. Entre los que debutaban en Buenos Aires, se 
contaron los Cuartetos Artis de Viena, de San Petersburgo y Takacs. Estos últimos fueron 
presentados por la Asociación Wagneriana. El Cuarteto de San Petersburgo (Alla Aranovskaya 
y Andrei Dogadin, violines; Ilya Teplynov, viola y Leonid Shukaev, violoncelo), debutó el 21 
de abril en el Teatro Coliseo, haciendo escuchar una memorable versión del Cuarteto N“2 en 
Re Mayor de Borodin y el Quinteto en Mi Bemol Mayor opus 74 de Schumann, con la 
colaboración del joven y bien dotado pianista Vladimir Mishuk, procedente también de la ex- 
Unión Soviética. Por su parte, el Cuarteto Takacs (Gabor Takacs-Nagy y Kaolyi Schranz, 
violines; Gabor Ormay, viola y Andras Fejer, violoncelo), se presentó en la misma sala el 27 
de agosto con el siguiente programa: Cuarteto N*13 en La Menor opus 29 (D. 804) y Cuarteto 
N*14 en Re Menor "La muerte y la doncella", de Schubert, y Cuarteto N“2 opus 17, de Bela 
Bartók. 

La actividad camarística de la ciudad se enriqueció en 1992 con la incorporación de 
un nuevo conjunto local. Se trata de la Sinfonietta, un grupo instrumental dirigido por Gerardo 
Gandini que irrumpió en las tranquilas aguas de esa especialidad con un nuevo estilo para 
ofrecerle al oyente "las obras que siempre quiso conocer y que nadie se las hizo escuchar." Su 
formación (Cuarteto de maderas, corno, trompeta, piano y quinteto de cuerdas, que puede ser 
eventualmente reforzada con otros instrumentos) le permite abordar un amplio repertorio. La 
Sinfonietta de la Fundación Omega Seguros, desarrolló en su primera temporada una intensa 
actividad, que superó la decena de conciertos. Invitada por la Asociación Wagneriana, 
presentó en el Teatro Coliseo el siguiente programa: Preludio a las siesta de un fauno, de 
Debussy, en arreglo supervisado por Arnold Schónberg, en primera audición; Idilio de Sigfrido, 
de Wagner, en su versión original; Canciones Folklóricas adaptadas por Luciano Berio, que 
fueron cantadas por Virginia Correa Dupuy, y la suite de "La Historia del Soldado", de 
Stravinsky. 


NOVEDADES LIRICAS 


La temporada lírica del Teatro Colón fue inaugurada el 7 de abril con la primera 
presentación enesa sala de la ópera de George Gershwin Porgy and Bess, que Buenos Aires había 
conocidoen 1955 en una inolvidable versión de la "Everyman Opera", una troupe de cantantes 
negros que había llevado en triunfo a la ópera de Gershwin por los Estados Unidos, Canadá y 
toda Europa. 

El Teatro Colón presentó ahora una estimable versión del genial drama lírico de 
Gershwin, que estuvo a cargo de la Opera de Virginia (Estados Unidos), la cual trajo a Buenos 
Aire un afiatado elenco de cantantes y una producción escénica no carente de interés, debida 
a Arwin Brown. La dirección musical de Peter Mark fue competente. 

En la misma sala se efectuó el 2 de junio el estreno de la ópera BeatrixCenci, de Alberto 
Ginastera, con libro de William Shand y Alberto Girri, que había tenido su estreno mundial 
en Washington (Estados Unidos) en 1971. La primera función del Teatro Colón se efectuó el 
2 de junio. Mario Perusso fue el director musical y Jaime Kogan el responsable de una arbitraria 
"régie" que motivó profundos cortes en la partitura y desvirtuó musical y escénicamente las 
propuestas del músico y del texto, que habían sido celosamente respetadas por el Kennedy 
Center de Washington en oportunidad de la primera representación mundial. 
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El Teatro Colón ofreció el 3 de noviembre un tercer estreno, el de la ópera seria o 
"acción trágica" de Rossini, Ermione, que fue dirigida por Julio Malaval, encargándose Hugo 
de Ana de la escenografía y la dirección escénica. 

Por su parte, en el Teatro Municipal San Martín, se efectuó el 27 de junio, el estreno 
de la ópera de cámara La Casa sin Sosiego, de Gerardo Gandini, con la dirección del autor. 
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GROUSSAC, Paul 25 

GRUPO CORAL “SURSUM CORDA” 320 
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HERNANDEZ LARGUIA, Cristian 365, 412 
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HORSZOWSKI, Mieczyslaw 31, 38, 148 
HOYER, Dore 316, 318, 406 
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IBERT, Jacques 278 
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INSTITUTO DI TELLA 354 

INSTITUTO RICHARD WAGNER 478 
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KAPELL, William 260 
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LORENZO FERNANDEZ, Oscar 238 
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LYSY, Alberto 286, 404, 411, 419, 421 
MAAZEL, Lorin 333, 525 
MADERNA, Bruno 355, 401 
MADRIGALISTAS DE VALENTICOSTA 362 
MADRIGALISTASSANTA CECILIA 142 
MAGALOFF, Nikita 274, 311 
MAIZTEGUI, Isidro 307 
MALAVAL, Julio 537 
MALCUZYNSKI, Witold 228 
MALKO, Nicolai 119 

MALLEA, Eduardo 179 
MALVAGNI, Antonio 57, 93 
MANEN, Juan 95, 96 

MARCHAL, Carlos 17, 33 
MARKEVITCH, Igor 314 
MASCAGNI, Pietro 65 
MASTRONARODI, Ernesto 534 
MAURAGE, Auguste 74 
MARIEMMA 383 

MARINETTI, Felipe Tomás 70 
MARINUZZI, Gino 121 
MARKOVA, Alicia 231,316 
MARRINER, Neville 489 

MARTIN, Frank 276 

MARTINEZ SIERRA, Gregorio 77 
MARTINI, Juan Emilio 212, 323, 330, 366, 370, 426 
MASPERO, Andrés 139 

MASSA, Juan Bautista 27, 163 
MASSINE, Leonide 73, 116, 230 
MASUR, Kurt 487, 534 

MATALON, Martin 534 
MAXIMOVA, Ekaterina 476 
MAYNOR, Dorothy 268 

MEANO, Victor 41 

MELAN!I, Juan 15 

MENUHIN, Yehudi 105, 232 
MERCE, Antonia 78, 79, 110 3 
MERCE CUNNINGHAM Y SU COMPANIA DE BALLET 430 
MESSIAEN, Olivier 355, 395 
METHA, Zubin 356, 384, 524, 532 
MICHELANGELI, Benedetti 311 
MILLOSZ, Aurel M. 279, 286 
MILSTEIN, Nathan 154 

MISA CRIOLLA 422 

MISHUK, Vladimir 536 
MITROPOULUS, Dimitri 356 


549 


MONTES, Tila y John 139 

MONTEUX, Pierre 358 

MORENO TORROBA, Federico 194 
MORPURGO, Adolfo 68, 69, 99, 140, 160, 176, 295 
MORPURGO ADOLFO Y LA AGRUPACION DE INSTRUMENTOS ANTIGUOS 177, 295 
MOZARTEUM ARGENTINO 307 

MUJICA LAINEZ, Manuel 133 

MURRAY LOUIS DANCE COMPANY 470 
MUSICA VIVA 364 

MUTTER, Anne Sophie 530 

NAPOLITANO, Pedro F. 68, 140, 199 

NATOLA, Aurora 250, 480 

NAVARRA, André 452, 458 

NEGLIA, José 139, 370, 430 

NEVEU, Ginette 267 

NEW YORK PRO-MUSICA 402 

NEW WORLD SYMPHONY 525 

NICOLET, Aurele 456 

NIJINSKA, Bronislava 71, 151 

NIJINSKA, Vaslav 71 

NIKISCH, Arturo 114 

NIKOLAISDANCE THEATRE 456 

NIN, Joaquin 126, 160 

NINOS CANTORES DE VIENA 209 

NONETO DE MUNICH 471 

NONETO DEPRAGA 376 

NORAS, Arto 453 

NORMAN, Jessye 459 

NOVAES, Guiomar 173 

NUREYEV, Rudolf 418 

OCAMPO, Victoria 51, 178, 179,353 

OCHOA, Luis V. 93, 138 

OCTETO DE LA ORQUESTA FILARMONICA DE BERLIN 326 
OCTETO DE VIENA 357 

ODNOPOSOUFFE, Adolfo 247 

ODNOPOSOFFE, Ricardo 115 

OISTRAJ, David 324 

OLIVARES, Carlos 27 

OPERA-COMIQUE DE PARIS 65 

OPERA DECAMARA DE MILAN 352 

OPERA DECAMARA DEL TEATRO COLON 343, 424 
OPERA DE PEKIN 346 

OPERA PRIVEE DE PARIS 164 

ORMANDY, Eugene 260 

ORQUESTA ALL AMERICAN YOUTH 226 
ORQUESTA DECAMARA ARGENTINA 153, 253 
ORQUESTA DE CAMARA DE BERLIN 341 
ORQUESTA DECAMARA DE ISRAEL 530 
ORQUESTA DE CAMARA DE MUNICH 334 
ORQUESTA DECAMARA DE PRAGA 363 
ORQUESTA DE CAMARA FERENC LISZT 528 
ORQUESTA DECAMARA HELVETICA 350 
ORQUESTA DECAMARA HOLANDESA 453 
ORQUESTA DECAMARA JUVENIL 359 
ORQUESTA DECAMARA DELA ASOCIACION AMIGOS DE LA MUSICA 258 


550 


ORQUESTA DECAMARA DE LOS ANGELES 503 
ORQUESTA DECAMARA LJERKO SPILLER 258 
ORQUESTA DECAMARA MAYO 499 

ORQUESTA DECAMARA RENACIMIENTO 155 
ORQUESTA DE CAMARA SOLISTAS DE BACH 504 
ORQUESTA DE FILADELFIA 407 

ORQUESTA DE MÉDICOS 239 

ORQUESTA DE PARIS 487 

ORQUESTA DELA ACADEMIA NACIONAL DESANTA CECILIA 525 
ORQUESTA DE LA ALIANZA FRANCESA DE BUENOS AIRES 469 
ORQUESTA DE LA N.B.C. 225 

ORQUESTA DE LA N.H.K. DE TOKIO 407 

ORQUESTA DE LA RADIO DEL NORTE DE ALEMANIA (R.D.N.) 525 
ORQUESTA DE LA RADIO-TELEVISION FRANCESA 451 
ORQUESTA DE LA R.A.I. DEROMA 522 

ORQUESTA DELAS JUVENTUDES MUSICALES 525 
ORQUESTA DEL CONCERTGEBOUW DE AMSTERDAM 444 
ORQUESTA DEL ESTADO DE STUTTGART 522 
ORQUESTA DEL GEWANDHAUS DE LEIPZIG 487 
ORQUESTA DEL MAGGIO MUSICALE FIORENTINO 532 
ORQUESTA DEL MOZARTEUM DE SALZBURGO 492 
ORQUESTA FILARMONICA DE BUENOS AIRES 255 
ORQUESTA FILARMONICA DE DRESDEN 534 

ORQUESTA FILARMONICA DE HALLE (Alemania) 534 
ORQUESTA FILARMONICA DE HAMBURGO 480 
ORQUESTA FILARMONICA DE ISRAEL 451, 524 
ORQUESTA FILARMONICA DELA A.P.O. 183 

ORQUESTA FILARMONICA DE LA SCALA DEMILAN 515 
ORQUESTA FILARMONICA DELAS AMERICAS 480 
ORQUESTA FILARMONICA DE MEXICO 481 

ORQUESTA FILARMONICA DE MOSCU 435, 528 
ORQUESTA FILARMONICA DE MUNICH 534 

ORQUESTA FILARMONICA DE NUEVA YORK 355, 534 
ORQUESTA FILARMONICA DESAN PETERSBURGO 532 
ORQUESTA FILARMONICA DE VIENA 120, 121, 294, 502 
ORQUESTA HALLE DE MANCHESTER 419, 534 

ORQUESTA JOHANN STRAUSS DE VIENA 459 
ORQUESTA JUVENIL DE RADIO EL MUNDO 252 
ORQUESTA MIGUEL GIANNEO 174 

ORQUESTA NACIONAL DE BORDEAUX-AQUITAINE 532 
ORQUESTA NACIONAL DEL CAPITOLIO DE TOULOUSE 528 
ORQUESTA SINFONICA DE BAMBERG 387 

ORQUESTA SINFONICA DE BOSTON 534 

ORQUESTA SINFONICA DE CLEVELAND 462 

ORQUESTA SINFONICA DE LA POLICIA FEDERAL 253 
ORQUESTA SINFONICA DE LA RADIO FRANKFURT 532 
ORQUESTA SINFONICA DE MONTREAL 532 

ORQUESTA SINFONICA DE MOSCU 516 

ORQUESTA SINFONICA DE RADIO BELGRANO 253 
ORQUESTA SINFONICA DERADIO DELESTADO 291 
ORQUESTA SINFONICA DE RADIO EL MUNDO 195, 196, 221 
ORQUESTA SINFONICA DE RADIO SPLENDID 291 
ORQUESTA SINFONICA DESAN PETERSBURGO 516 
ORQUESTA SINFONICA DE UTAH 444 

ORQUESTA SINFONICA DEL ESTADO 269 


551 


ORQUESTA SINFONICA DEL ESTADO DE LA EX-URSS 524 
ORQUESTA SINFONICA JUVENIL DE RADIO DEL ESTADO 324 
ORQUESTA SINFONICA MUNICIPAL 255 
ORQUESTA SINFONICA NACIONAL 269 
ORQUESTA SINFONICA NACIONAL DE WASHINGTON 363 
ORQUESTA SINFONICA SIMON BOLIVAR 510 
ORQUESTA TONHALLE DE ZURICH 476 
ORQUESTA JUVENIL DE RADIO EL MUNDO 252 
ORTIZ y SAN PELAYO, Félix 15, 96 

OSSONA, Paulina 237, 294, 255, 498 

OTEIZA, Enrique 354 

OTTERLOO, Willem van 330 

OXILIA, José 16 

OYUELA, Calixto 16 

OZAWA, Seiji 534 

PACINI, Regina 24 

PADEREWSKI, Ignaz 32, 64 

PAHISSA, Jaime 215, 216, 256 

PALLEMAERTS, Edmundo 15, 20, 26 

PALMA, Athos 93, 131, 134, 138, 247 

PANIZZA, Héctor 22, 47, 103, 163, 165, 223 
PAOLANTONIO, Franco 94, 163 

PARRA DE GARCIA, Ignacia 81 

PASTORA IMPERIO 77 

PAVLOVA, Anna 37, 88, 89 

PAVLOVA, Tatiana 156 

PAZ, Juan Carlos 133, 157, 214, 248, 258, 409, 457 
PEARS, Peter 415 

PEDRELL, Carlos 77 

PENDERECKI, Krystof 525 

PERCEVAL, Julio 146 

PERGAMENTSCHICOV, Boris 468 

PESSINA, Carlos 101, 126, 140, 217 

PESSINA, Osvaldo 140 

PETRASSI, Goffredo 322 

PHILADELPHIA YOUTH ORCHESTRA 518 
PHILARMONIA ORCHESTRA DELONDRES 391 
PIAGGIO, Celestino 27, 77, 101, 138, 143 
PIAZZINI, Edmundo 15 

PIAZZOLA, Astor 258 

PICASARRI, José Antonio 130 

PINNOCK, Trevor 528 

PINTO, Alfredo 81 

PIZZETTI, Idebrando 181 

PLASSON, Michel 528, 534 

. PLISSESTKAIA, Maia 464 

PONCE, Manuel Maria 238 

"PORGY AND BESS" Estreno 336 

PRAGUER, Siegfried 81 

PRETRE, Georges 384 

PRIHODA, Vasa 45, 106 

PUGLISI, José 52 

PUJOL, Emilio 54, 81, 82, 90, 92, 105 

QUINTETO CHIGIANO 349 

QUINTETO DE VIENTOS DEL MOZARTEUM ARGENTINO 399 


552 


RABAUD, Henri 218 

RADIO BELGRANO 183 

RADIO DEL ESTADO 210 

RADIO EL MUNDO 183, 195 

RADIO MUNICIPAL 135,370 
RADIONACIONAL 210 

RADIO SPLENDID 183 

RAMIN, Gúnther 147,318 

RAMIREZ, Ariel 354, 423 

RAMPAL, Pierre Jean 415 

REGO, Manuel 339, 415, 481 

REGULES, Marisa 188 

REINHOLM, Gert 383 

RENARD, Rosita 125 

REPIDE, Julio B. Jaimes 66 

RESPIGHI, Ottorino 69, 112, 119, 167 
REVISTA ARS 229 

REVISTA LYRA 244 

REVISTA POLIFONIA 248 

REVISTA SUR 178 

RICCI, Ruggiero 300 

RICHTER, Karl 384, 448 

RICHTER HASSER, Hans 81, 378 
RIGAL, Delia 244 

RILLING, Helmuth 467, 507 

RISLER, Edouard 45, 81, 86, 94, 95, 106, 120 
ROBERT SHAW CORALE 399 
RODRIGO, Joaquin 287, 345 
RODRIGUEZ, Carlos 66 

ROGER WAGNER CHORALE 364, 399 
ROMANIELLO, Aldo 165 
ROMANIELLO, Luis 15, 81 

ROMANOV, Boris 156, 157, 168 

ROQUE ALSINA, Carlos 309 

ROSBAUD, Hans 314 
ROSHDENTSVENSKY, Gennadij 502 
ROSTROPOVICH, Mstislav 363, 376, 452 
ROYAL PHILHARMONIC ORCHESTRA 532 
ROYAL WINNIPEG BALLET 461 
RUANOVA, Maria 139, 182, 195, 241, 430 
RUBINSTEIN, Arturo 45, 85, 86, 88, 95, 105, 106 
RUSSO, Antonio M. 402, 500 
SACERDOTE, Delia 177, 178 

SAENZ, Pedro 307,362, 365 

SAINT PAUL CHAMBER ORCHESTRA 493 
SAINT-SAENS, Camille 33 
SAKHAROFF, Alejandro 200, 254 
SAKHAROFF, Clotilde 200, 254 
SARGENT, Malcolm 295 

SCACCHERI, Iris 255, 318, 406 
SCARAMUZZA, Vicente 40 
SCHNEIDER, Alexander 31, 38 
SCHIUMA, Alfredo L. 94, 111, 122, 153, 223 
SCHOTTELIUS, Renate 237, 255, 264 
SCHUMANN, Elisabeth 172 


553 


SCIAMMARELLA, Valdo 344, 388, 389, 500 
SEBASTIAN!I, Augusto 234 

SEBASTIANTI, Pia 234 

SEGADE, Jesus G. 424, 466 

SEGOVIA, Andrés 81, 82, 105, 106, 238, 347 
SEMINARIO DE JOVENES MUSICOS ARGENTINOS 263 
SERAFIN, Tullio 103 

SERKIN, Rudolf 357 

SERRANO, Emilio 55 

SEXTETO CHIGIANO 431 

SILLITO, Kenneth 464, 489 

SIMINOVICH, Sergio 534 

SINGAKADEMIE DE BUENOS AIRES 18 

SINFONICA DEL ESTADO DE LA URSS 524 
SINFONIETTA 536 

SIVIERI, Enrique 343 

SKROWACSZEWSKI, Stanislav 534 

SMALLENS, Alexander 89 

SMITH, Kevin 467 

SOCIEDAD ARGENTINA DE EDUCACION MUSICAL 400 
SOCIEDAD ARGENTINA DE MUSICA DE CAMARA 59 
SOCIEDAD BACH 296 

SOCIEDAD CULTURAL DE CONCIERTOS 118, 120, 131, 218 
SOCIEDAD DE CONCIERTOS DE CAMARA 305, 365 
SOCIEDAD DEL CUARTETO 141 

SOCIEDAD HANDEL DE BUENOS AIRES 534 
SOCIEDAD ITALIANA DE CONCIERTOS 97 
SOCIEDAD MUSICAL DE MUTUA PROTECCION 18, 19 
SOCIEDAD NACIONAL DE MUSICA 75 

SOCIEDAD ORQUESTAL ALEMANA 176 

SOCIEDAD ORQUESTAL BONAERENSE 17, 19, 39, 48 
SOCIEDAD UNIONE OPERAI ITALIANI 18 
SOLISTAS DEZAGREB 301,386 

SOLTI, Georg 304 

SPILLER, Ljerkó 257, 258, 286, 324 

STAGNO, Alfonso 254 

STARKER Janos 452 

STERN, Isaac 281 

STEIN, Horst 402 

STEKELMANN, Ana Maria 370, 474 

STIATTESI, César Alberto 55, 56, 77, 131, 138 
STOKOWSKI, Leopold 226 

STRAUSS, Richard 99, 112, 121, 239 

STRAVINSKY, Igor 179, 181, 203 

STUDIO DER FRUHEN MUSIK 403 

SUFFERN, Carlos 307 

SUPERVIA, Conchita 55, 56 

SUSINI, Enrique 108, 131, 137 

SZIGETI, Joseph 105, 204 

SZERYNG, Henryk 238 

TAGLIAFERRO, Magda 148 

TALLCHIEF, Marjorie 383 

TAMBURINI, Francisco 41 

TANZ FORUM KOLN 474 

TARELLI, Elsa Piaggio de 89 


554 


TAURIELLO, Antonio 454 

TEATRO ARGENTINO 16 

TEATRO AVENIDA 47 

TEATRO COLISEO ARGENTINO 35, 36 
TEATRO COLON 15, 22, 24, 37, 40, 47, 48 
TEATRO DE DANZA DE WUPPERTAL 491 
TEATRO DE LA OPERA 15, 20, 24, 26, 37 
TEATRO DE LA OPERA DECAMARA DE BUENOS AIRES 343, 388 
TEATRO DE LA ZARZUELA 16 

TEATRO MARCONI 29 

TEATRO MUNICIPAL GENERAL SAN MARTIN 369 
TEATRONACIONAL 16 

TEATRO ODEON 16 

TEATRO POLITEAMA ARGENTINO 16, 24 
TEATRO SAN MARTIN 16, 20 

TEATRO VARIEDADES 16 

TERAN, Tomás 135 

TERRAGNOLO, Rafael 68 

TERZIAN, Alicia 424 

THE ACADEMY OF ANCIENT MUSIC 528 

THE ENGLISH CONCERT 528 

THE GABRIELLI ENSEMBLE 463 

THE PAULTAYLOR DANCE COMPANY 406 
THE WAVERLY CONSORT 472 

THIBAUD, Alphonse 15, 30, 33 

THIBAUD, Jacques 30, 170, 171, 205 

THILL, Georges 167 

THOMANERCHOR LEIPZIG 147 

THOMSON, César 26 

TORRA, Celia 176 

TORTORELLA, Adalberto 305, 351 

TOSCANINI, Arturo 20, 22, 103, 225 
TOUMANOVA, Tamara 389 

TRIO BEAUX ARTS 463 

TRIO BUENOS AIRES 155 

TRIOCASALS 38 

TRIO DE ISRAEL 532 

TRIO DE LA FUNDACION SAN TELMO 482, 503 
TRIO DE TRIESTE 391, 437 

TRIO DELLER 439 

TRIO ISTOMIN-STERN-ROSE 437 

TRIO LOCATELLI 141 

TRIO MOYSE 283 

TRIO PASQUIER 335 

TRIO VILACLARA 126 

TROIANIÍ, Cayetano 15 

TRUYOL, Antonio 392 

TURECK, Rosalyn 395, 507 

UGARTE, Floro M. 51, 77,93, 111, 127, 131, 137, 138, 220, 247, 252, 337, 385 
UGHI, Uto 440 

VALENTI COSTA, Pedro 212, 220, 239, 285, 296, 314, 344, 362, 415, 448 
VALLIN, Ninon 69, 83, 95, 99, 106, 107, 113, 131, 222 
VASSILIEV, Vladimir 476 

WECSEY, Ferenc 62 

VIDELA, Mario 461, 467, 503 


555 


VIÑES, Ricardo 45, 52, 99, 100, 104, 107 
VILACLARA, Ramón 62, 66, 126 
VILLA-LOBOS, Heitor 141, 203 
VILLEGAS, Enrique 187 

VOTAPEK, Ralph 408 

WALEWSKA, Christine 340, 414 
WALLMAN)N, Margarita 214, 224, 230, 236, 254, 267, 417 
WALTON, William 276 

WEINGAND, Edmund 52 
WEINGARTNER, Félix 70, 95, 99, 120, 122 
WEINSTEIN, Isaac José 68, 125, 153 
WILLIAMS, Alberto 15, 16, 24, 25, 37, 77, 101, 130, 148, 187, 200, 216 
WINSLOW, Miriam 237 

WISLOCKI, Stanislaw 384, 495 

WOLFF, Albert 103, 218, 323 

YEPES, Antonio 247, 347,372 

YEPES, Narciso 208, 247, 347 

ZABALETA, Nicanor 207 

ZAMBON!I, Rainaldo 57 

ZEOLI, Héctor 259, 261 

ZIMBLER SINFONIETTA 349 

ZORZI, Juan Carlos 534 

ZUKERMAN, Pinchas 493 

ZULUETA, Jorge 410 


S56 


CIEN AÑOS DE MUSICA EN BUENOS AIRES 


de 1890 a nuestros días 


Indice temático 


Introducción 
Al Lector 
A las puertas del Siglo XX 


El Siglo XX 
de 1900 a 1909 


La Asociación Orquestal de Conciertos - Estreno de “Atahualpa” - 
Compañía Francesa de Operas y Operetas - Arturo Berutti: “Khrysé” y los 
albores de la Opera argentina - Caruso en el Teatro de la Opera - Arturo 
Toscanini en Buenos Aires - Héctor Panizza y su Ópera “Medioevo 
Latino” - Regina Pacini y Maria Barrientos - Alberto Williams y los 
Conciertos de la Biblioteca Nacional - José Vianna da Motta - Titta 
Ruffo - El violinista César Thomson - El Cuarteto Gaos - Inauguración 
del Teatro Marconi (ex-Doria) - Saint-Saéns en Buenos Aires - Pablo 
Casals - Harold Bauer - Inauguración del Teatro-Circo Coliseo - El 
Coliseo Argentino para la Opera - Visita de Giacomo Puccini - Myeczislaw 
Horszowski - La Sociedad Orquestal Bonaerense - Vicente Scaramuzza - 
Inauguración del Teatro Colón - Inauguración del Teatro Avenida - 
Magda Tagliaferro - Primeros conciertos sinfónicos en el Teatro Colón 


de 1910a 1919 


Estreno de “Blanca de Beaulieu” - La Compañía de Opera Española - 
“Salomé” en el Teatro Coliseo - La Banda Municipal - Los Cuartetos de 
Beethoven - El guitarrista Miguel Llobet - Jan Kubelik - La Sociedad 
Cultural Diapasón - La Opéra-Comique de Parisen el Teatro de la Opera 
- Mascagni en Buenos Aires - Estreno de “Isabeau” en el Coliseo - Arrau 
en Buenos Aires - León Fontova - Asociación Argentina de Música de 
Cámara - Ignaz Paderewski - Ferenc van Vecsey - Rafael González - Felia 
Litvine - La Asociación Wagneriana - La bailarina Olga Preobrejenska - 


dl 
13 
15 


19 


Los Ballets Russes de Diaghilev - Auguste Maurage - Críticas al estreno 
de “Salomé” en el Teatro Colón - Estreno de “Parsifal” en el Coliseo - 
Antonia Mercé (La Argentina) - Pastoria Imperio y “El Amor Brujo” - 
La Sociedad Nacional de Música - La pianista Maria Carreras - Isadora 
Duncan en Buenos Aires - El Ballet Excelsior en el Colón - Maurice 
Dumesnil, pianista y director - Integral de las Sonatas para piano de 
Beethoven - Arturo Rubinstein - Anna Pavlova y su Compañía de Ballet 
- La guitarrista argentina Maria Luisa Anido - El Trio Barcelona - El 
guitarrista Emilio Pujol - La pianista Elsa Piaggio - Edouard Risler - 
Cuarteto Santa Cecilia - Creación de las Escuelas Municipalesde Música 
(Hoy, Conservatorio Municipal Manuel De Falla) - La Sociedad Italiana 
de Conciertos - El violinista Juan Manen vuelve a Buenos Aires - La 
Sociedad de Conciertos Sinfónicos - Historia del “Lied” - Estrenos - 
Debut de cantantes y directores. 


de 1920a 1929 


Primera transmisión radiofónica de una ópera - El violinista Ricardo 
Odnopossoff - Richard Strauss y Félix Weingartner - La Asociación 
Filarmónica de Buenos Aires - El Cuarteto de Cuerdas Fontova - La 
Sociedad Argentina de Conciertos - Alejandro Brailowsky - Ricardo 
Viñes - Andrés Segovia - Ignaz Friedmann - Gaspar Cassado - Vasa 
Prihoda - Carlos Pessina - Rubinstein y Risler en el Colón y en el Coliseo 
- Viñes, Cassado y Aaron Klasse, en un recital - Encarnación López 
(Argentinita) - Debut de Wilhelm Backhaus - Leónide Massine - El 
Cuarteto Wendling - Regino Sainz de la Maza - La Agrupación Artística 
de Conciertos - Inauguración del Teatro Nacional Cervantes - Arthur 
Nikisch en el Colón - La Orquesta Filarmónica del Profesorado Orquestal 
(A.P.O.) - Rosita Renard - Integral de “El Anillo del Nibelungo” - El Trio 
Vilaclara - Alexander Borovsky - Joaquin Nin y el Cuarteto Le Feuve - 
La Asociación Sinfónica de Buenos Aires - Los Cuerpos Artísticos y 
Técnicos del Teatro Colón - El Cuarteto de Londres - Bronislav 
Hubermann - Estreno de “La flauta mágica” en Buenos Aires - Creación 
del Conservatorio Nacional de Música - Amigos del Arte y la Sociedad 
Cultural de Conciertos - Recitales Barrientos - Terán - El Trio Italiano 
- El Quinteto Hispania - Ansermet y la Orquesta de la A.P.O. - Elenco 
Ruso en el Colón - Estreno de “Orfeo y Euridice” - Creación de Radio 
Municipal de Buenos Aires - Estabilidad de los Cuerpos Artísticos y 
Técnicos del Colón - Las Escuelas del Teatro Colón - Bolm, coreógrafo 
del Ballet del Teatro Colón - La Sociedad del Cuarteto - Integral de los 
Cuartetos de Beethoven - Tila y John Montés - El Trio Locatelli - Heitor 
Villa-Lobos en Buenos Aires - La Sociedad Madrigalistas Santa Cecilia 
- Erich Kleiber - Estreno de “Bodas”, de Stravinsky - Jane Bathori - Julio 
Perceval - Bronislava Nijinska y el Ballet del Colón - La pianista Lia 
Cimaglia - Primera ejecución integral de las Sinfonías de Beethoven - 
Primera ejecución de la Missa Solemnis de Beethoven - Estreno de “Les 
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Malheurs d'Orphée” de Darius Milhaud - Suite de “La historia del 
soldado - Estreno parcial de “L“Incoronazione di Poppea”, de Monteverdi 
- La Revista de Música - Nathan Nilstein - José Iturbi - Orquesta de 
Cámara Argentina - Estreno de “Le Rossignol” de Stravinsky - Nuevos 
ballets de Nijimska - Orquesta de Cámara Renacimiento - Estreno de la 
Consagración de la Primavera - Estreno de “Las bodas de Figaro” - El Trio 
Buenos Aires - Boris Romanov - El Grupo Renovación - Ottorino 
Respighi en Buenos Aires - Juan José Castro, debuta en el Teatro Colón 
- La Opéra Priveé de Paris - Wanda Landowska - El Cuarteto Guarneri 
de Berlin - Madeleine Grey - Estreno del ballet argentino “La Flor del 
Irupé” - “El Amor Brujo” en el Colón - El Cuarteto Aguilar - Estreno de 
la ópera “El Matrero”, de Felipe Boero - Estrenos - Debut de cantantes y 
directores. 


de 1930a 1939 


Arthur Honegger en Buenos Aires - El violinista Jacques Thibaud - El 
Coro de la Capilla Sixtina - Guiomar Novaes - La Sociedad Orquestal 
Alemana - Emilio Pujol y Matilde Cuervas - La Asociación Coral 
Femenina - La Escuela de Conjunto Orquestal Miguel Gianneo - Estreno 
de Edipo Rey - Estreno del ballet “Chout” - Elisabeth Schumann en 
laWagneriana - El compositor Alfredo Casella - Fundación de la Revista 
“Sur” - Visita de Ildebrando Pizzetti y estreno de “Fra Gherardo” - Fokin, 
coreógrafo del Colón - Esmée Bulnes - Maria Ruanova - Otto Klemperer 
- Adolfo Morpurgo y la Agrupación de Instrumentos Antiguos - Estreno 
de “Pelléas et Mélisande” - Delia Sacerdote - El Circulo Juan Sebastián 
Bach - La Orquesta Sinfónica de Radio Splendid - Estreno del ballet “La 
Consagración de la Primavera” - Ernesto Halffter y Adriano Lualdi en 
Buenos Aires - Antonio De Raco - Fritz Busch en el Colón - La pianista 
argentina Marisa Regules - Serge Lifar - La Asociación Argentina de 
Conciertos - Estreno de La Pasión segun San Mateo - Los violinistas 
Jascha Heifetz y Mischa Elman - El pianista Wilhelm Kempff - Zarzuela 
enel Teatro Colón - Licinio Refice y su ópera “Cecilia” - Estrenos de “La 
Fiamma”, “Cosi fan tutte”, “Alcestes” y “Arabella” en el Colón - La Gran 
Orquesta Sinfónica de Radio El Mundo - El Cuarteto Lener - El Cuarteto 
Renacimiento - Primera ejecución en Buenos Aires de la Misa en Si 
Menor de Bach - Cuarteto Euritmia - Clotilde y Alejandro Sakharoff - 
Fritz Kreisler - El Cuarteto Kolisch - Alfred Cortot, pianista y director - 
Integral de Chopin - Operas rusas en el Colón - Estreno de “Castor et 
Pollux” - Emanuel Feuermann - Joseph Szigeti - Los Niños Cantores de 
Viena - Nicanor Zabaleta - Igor y Sulima Stravinsky - Inauguración de 
Radio del Estado (luego, Radio Nacional) - Escuela de Opera enel Colón 
- Margarita Wallmann, coreógrafa del Ballet del Colón - Los conciertos 
de “Nueva Música” - Estreno del ballet “Mekhano” - Estreno en el Colón 
de “Orfeo”, de Monteverdi e “Ifigenia en Tauris”, de Gluck - Franco 
Alfano y Raúl Laparra visitan Buenos Aires - Marian Anderson - Zino 
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Francescatti - Henri Rabaud en el Colón - Primera ejecución de La 
Pasión según San Juan - Debuta en el Colón Albert Wolff - Integral de 
las Sonatas para piano de Beethoven por Backhaus - Manuel De Falla 
dirige en el Teatro Colón - Estreno de “LIncoronazione di Poppea” - La 
Asociación Filarmónica de Buenos Aires y su orquesta - El Coro Lagun 
Onak - Estrenos - Debut de cantantes y directores de orquesta. 


de 1940 a 1949 


La Orquesta de la N.B.C. de Nueva York con Toscanini - Leopoldo 
Stokowski y la All American Youth Orchestra - Manuel De Falla dirige 
la Orquesta de Radio El Mundo - Malcuzynski - Los Ballets Russes de 
Montecarlo - Los Ballets de Kurt Joos - Julián Bautista - El ballet 
“Panambi”, de Ginastera - La Revista Ars - La Asociación Artística de 
Buenos Aires y la Orquesta de Médicos - Miriam Winslow - Toscanini 
con la Orquesta del Colón - El American Ballet de Balanchine - Manuel 
Ponce - Oscar Lorenzo Fernández - “El Sombrero de tres Picos” en el 
Colón - Debutde Yehudi Menubhin - El Ballet Russe del Coronel De Basil 
- Balanchine en el Colón - El Coro del Club de Gimnasia y Esgrima - 
Maria Fux - Henryk Szeryng - Rudolf Firkusny - Estreno de “Armida” de 
Gluck - El Ballet del Coronel De Basil y el Ballet del Colón - Cecilia 
Ingenieros, bailarina y coreógrafa - La Revista “Lyra” - La Revista 
“Polifonia” - La Agrupación Nueva Música - Roberto Caamaño, pianista 
y compositor - Alejandro Barletta y el bandoneón - El violoncelista 
Adolfo Odnopossoff - La Editorial Argentina de Música - La Orquesta 
Sinfónica Juvenil de Radio El Mundo y Luis Gianneo - La Orquesta 
Sinfónica de Radio Belgrano - Aurora Nátola - Orquesta Argentina de 
Cámara - Banda de la Policia Federal (hoy, Orquesta Sinfónica) - Paulina 
Ossona - Creación de la Orquesta Sinfónica Municipal (hoy, Orquesta 
Filarmónica de Buenos Aires) - El Collegium Musicum de Buenos Aires 
- El periódico “Buenos Aires Musical” - El Ateneo Artístico Argentino 
- El Coro de Concepción (Chile) - Eugenio Ormandy en Buenos Aires 
- Renate Schottelius - Seminario de Jóvenes Músicos Argentinos - 
William Kapell - Héctor Zeoli - Hermes Forti - Círculo Musical Femenino 
Santa Cecilia - Liga de Compositores de la Argentina - Banda Sinfónica 
de Ciegos - El Conjunto de Cámara de Ljerkó Spiller - El Coro de 
Madrigalistas Castellazzi -La violinista Ginette Neveu- Harald Kreutzberg 
- David Lichine en el Teatro Colón - Estreno de “Juana de Arco en la 
Hoguera”, de Honegger - Ana Itelman - Primera ejecución en Buenos 
Aires de “El Arte de la Fuga”, de J.S. Bach - Creación de la Orquesta 
Sinfónica del Estado (hoy, Sinfónica Nacional) - Frank Martin en 
Buenos Aires - También visitan y actúan en Buenos Aires William 
Walton, Jacques Ibert y Ernst von Dohnanyi - El pianista Walter 
Gieseking - Wilhelm Furtwángler - Victor De Sabata - Nikita Magaloff 
- Conjunto de Cámara Mozart - Aurel Millosz en el Colón - El ballet “La 
historia del soldado” - Kirsten Fhagstad y otros grandes cantantes - El 
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Cuarteto Húngaro - La “Suite Lirica” de Alban Berg - Szymon Goldberg 
- El Trio Moyse - Estreno de “Ifigenia en Aulis”, de Gluck - La “Misa”, 
de Stravinsky - Alicia Alonso en el Teatro Municipal - Joaquin Rodrigo 
en Buenos Aires - Isaac Stern - Friedrich Gulda - Arturo Benedetti 
Michelangeli - Herbert von Karajan dirige en Buenos Aires - Alberto 
Lysy - Maria Callas en el Colón - Estrenos y debut de otros cantantes y 
directores de orquesta. 


de 1950 a 1959 


Los conciertos de la orquesta de Radio del Estado en la Facultad de 
Derecho - Instituto de Arte Moderno - El Ballet de la Opera de Paris - 
Carlos Chávez - Rafael Kubelik dirige en el Gran Rex - Creación del 
Círculo de Criticos Musicales de Buenos Aires - La Sociedad Bach - La 
coreógrafa Tatiana Gsovsky - Pierre Fournier - El Coro Trapp - Estreno 
de “La Opera de los Mendigos” - Vassili Lambrinos: debutdesu Conjunto 
de Danzas - El Cuarteto Végh - Adolph Busch en Amigos de la Música 
- El violinista Ruggiero Ricci - La Agrupación Coral de Pamplona - El 
Ballet Hindu Mrinalini Sarabhai - Antonio Janigro - Georg Solti - La 
Sociedad de Conciertos de Cámara - El Mozarteum Argentino - Orquesta 
de Cámara de Radio del Estado - Estreno de “Wozzeck” - Estreno del 
Ballet “Estancia” de Ginastera - Orquesta de la Sociedad de Jóvenes 
Músicos - Martha Argerich - Irma Costanzo - Panorama de la música 
argentina de cámara - Hans Rosbaud - Alicia Markova - Dore Hoyer - 
Estreno de “Canti di Prigionia” de Dallapiccola y del Concierto para 
violin y orquesta, de Alban Berg - “Pierrot Lunaire”, de Schónberg - 
GintherRamin - Goffredo Petrassi - La Orquesta de Cámara de Stuttgart 
- El Grupo Coral Sursum Corda - Estreno de “Diario de un desaparecido”, 
de Janacek - Edvard van Beinum - Creación y debut de la orquesta Juvenil 
de Radio del Estado - Pierre Boulez en el Colón - Paul Hindemith en 
Buenos Aires - David Oistraj - Octeto de Berlin - Christian Ferras - 
Integral de la obra pianística de Schónberg - Estreno de “Il Prigioniero”, 
de Dallapiccola - El Ballet del Marqués de Cuevas - El Teatro de Opera 
de Cámara de Buenos Aires - El Trio Pasquier - La Orquesta de Cámara 
de Munich - Gúnther Ramin y el Thomanerchor - Virgil Thomson en 
Buenos Aires - Ejecución integral de los Cuartetos de Cuerdas de Bartók, 
Hindemith y Messiaen - El pianista argentino Bruno Leonardo Gelber - 
Estreno en Buenos Aires de “Porgy and Bess” - Debut de Birgitt Nilsson 
- La Opera de Pekin - El Cuarteto Budapest - La Orquesta de Cámara de 
Berlin - Leonid Kogan, violinista - El Ballet Nacional Chileno - El Coro 
Polifónico de Resistencia - Estreno de la ópera “Bodas de Sangre” - 
Estreno en Buenos Aires de “Ascanio in Alba” de Mozart - Ejecución 
integral de la obra pianística de Ravel - El pianista Manuel Rego - Alfred 
Brendel - Mozart Camargo Guarnieri en Buenos Aires - Latium - El 
Cuarteto Paganini - Collegium Musicum Helveticum - Estreno de 
“Marianita Limeña” - La Opera de Cámara de Milán - El Quinteto 
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Chigiano y el Duo Gorini-Lorezi - Ciclo de las Sonatas de Prokoffiev - 
Visita de Aram Khachaturian - Asociación de Jóvenes Compositores de 
la Argentina - El guitarrista Narciso Yepes - Peter Lukas Graff - La 
Zimbler Sinfonietta, de Boston - El Cuarteto Húngaro y la integral de los 
Cuartetos de Beethoven - Las diez Sonatas para piano de Scriabin - 
Miembros del Ballet del Teatro Bolshoi de Moscú - La Orquesta 
Filarmónica de Nueva York - Creación del Fondo Nacional de las Artes 
- Facultad de Artes y Ciencias Musicales de la Universidad Católica 
Argentina - El Octeto de Viena - Conjunto de Madrigalistas Valenti 
Costa - El Instituto Di Tella y el Centro Latinoamericano de Altos 
Estudios Musicales - Thomas Beecham y Pierre Monteux - Rudolf Serkin 
- Sylvia Kersenbaum - Estreno de “La Zapatera Prodigiosa” - Teodoro 
Fuchs y la Orquesta de Cámara Juvenil - La Orquesta Sinfónica Nacional 
de Washington - La Orquesta de Cámara de Praga - Quinteto Philharmonia 
- La Roger Wagner Chorale - Agrupación Euphonia (luego, Musica 
Viva) - Juventudes Musicales de la Argentina - Asociación El Piano - 
Estrenos de “Volo di Notte”, “El amor por tres naranjas” y “The Rake's 
Progress” - El Coro Estable de Rosario - Los Conciertos de Mediodía - 
Asociación de Docentes de Música - Debut de cantantes y directores. 


de 1960 a 1969 


Inauguración del Teatro Municipal General San Martin - Estreno de 
“Proserpina y el Extranjero” - Daniel Barenboim - El Conjunto Ritmus 
- el London Festival Ballet - Margot Fonteyn - Tres Compañías de Ballet 
en una velada en el Teatro Colón - José Limon y su Compañía de Ballet 
- el Ballet Hindu Ranga Sri - Estreno de “La vuelta de la tuerca”, de 
Britten - Mstislav Rostropovich - HansRichter Haaser- Noneto de Praga 
- Circulo Pianístico Negro y Marfil - Estreno de la Cantata para América 
Mágica - Alicia de Larrocha - George Skibine - El Ballet del Teatro 
Stalisnavsky, de Moscú - El American Festival Ballet - Royal Danish 
Ballet - Théatre d'Art du Ballet - Ivonne Chauviré y Gert Reinholm - 
Dore Hoyer y su Conjunto de Danza Contemporánea - La Orquesta 
Sinfónica de Bamberg - Los Solistas de Zagreb - Karl Richter en Amigos 
de la Música - Stanislav Wislocki - El violinista Salvatore Accardo - Jack 
Carter en el Colón - La Philarmonia Orchestra de Londres (New 
Philharmonic Orchestra) - El Trio de Trieste - Estrenode “La Atlantida”, 
de Manuel De Falla - Estreno de “Idomeneo”, de Mozart - Olivier 
Messiaen e Yvonne Loriod - Rosalyn Tureck - 1 Musici - El Ballet del 
Siglo XX - El Ballet Folklórico de México - El Ballet Folklórico Moisseiev 
- El Coro Bach (Ex-Coro de Arquitectura) - El Quinteto de Vientos de 
la Orquesta Sinfónica Nacional (después, del Mozarteum Argentino) - 
La Robert Shaw Chorale - Sociedad Argentina de Educación Musical - 
Estreno de “Don Rodrigo”, de Ginastera - Bruno Madena - El Ballet de 
la Opera de Berlin - William Dollar, coreógrafo - Studio der Fruhen 
Musik - New York Pro-Música - Academia Interamericana de Música - 
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El Cuarteto de Praga - Paul Taylor Ballet - Iris Scaccheri - La Orquesta 
de Filadelfia - La Orquesta de la N.H.K. de Tokio - Ralph Votapek - 
Conjunto Pro-Música de Rosario - Ensamble Musical de Buenos Aires - 
El trompetista Maurice André - Estreno de “El Angel de Fuego”, de 
Prokoffiev- Estreno del “Requiem de Guerra”, de Britten - Coro de la 
Alianza Francesa - Ballet Real de los Países Bajos - Etoiles de los Ballets 
de Paris y Berlin - El coreógrafo argentino Oscar Araiz - Ludmila 
Tcherina en”El Martirio de San Sebastián” - Antonio Gades y su Ballet 
- Primer Festival Internacional de Música de Cámara - Benjamin Britten 
y Peter Pears en el Colón - Los Cuartetos Juilliard y Endres - El flautista 
Jean-Pierre Rampal - Christine Walewska - Los “Vespro della Beata 
Vergine”, de Monteverdi en el Colón - Rudolf Nureyev - El Ballet 
Australiano - Creación del Coro Polifónico Nacional y del Coro Nacional 
de Niños - La English Chamber Ochestra - La Camerata Bariloche - La 
Orquesta Hallé de Manchester - Creación de la Opera de Cámara del 
Teatro Colón - Konstanty Kulka - Estreno del Oratorio “Golgotha”, de 
Frank Martin - Estreno de "Julio César" de Hándel, “Catalina lsmailova”, 
de Shostakovich, “Katya Kabanova”, de Janacek, y “La Finta Giardiniera”, 
de Mozart - Elisabeth Schwarzkopf en el Colón - Ballet Nacional de 
Filipinas - Ballet de la Opera Nacional de Finlandia - Ballet de la Opera 
de Disseldorf - Merce Cunningham Ballet - José Neglia, “Estrella de 
Oro” del VI Festival de la Danza, en Paris - Estreno de la Misa Criolla, de 
Ariel Ramirez - Fundación Encuentros Internacionales de Música 
Contemporánea - Estreno de “La Pasión según San Lucas”, de Penderecki 
- El Sexteto Chigiano - El pianista Géza Anda - Estreno de “Doktor 
Faust” de Busoni, “La Clemenza di Tito”, de Mozart, y “Medea” de 
Cherubini - La Fundación P.A.Y.S. - Erik Werba - Debut de cantantes 


y directores de orquesta. 
de 1970a 1979 


Krysztof Penderecki en Buenos Aires - Orquesta Filarmónica de Moscú 
- Trio Istomin-Stern-Rose - El Cuarteto Amadeus - El Cuarteto del 
Mozarteum de Salzburgo - Nueva Integral de los Cuartetosde Beethoven 
- El violinista Uto Ughi - Gyorgy Cziffra - Alfred y Mark Deller - Estreno 
de “Moises y Aaron”, de Schónberg, y “L“Ormindo”, de Cavalli - “Le 
Marteau sans Maítre, de Boulez - Estrenos de Skibine con el Ballet del 
Teatro Colón - Marjorie Tallchief - Orquesta del Concertgebouw de 
Amsterdam - Orquesta Sinfónica de Utah - Fundación Ars Musicalis - 
Coral de Buenos Aires - Cuarteto Melos, de Stuttgart - Cuarteto 
Beethoven - Estrenos de “Il Re Pastore” de Mozart, “I Trionfi” de Orff y 
“Xerxes” de Hándel - Ballet Théatre Contemporain - Estreno del ballet 
“Casacanueces” - Orquesta de la Radio-Televisión Francesa (luego, 
Orquesta Nacional de Francia) - Orquesta Filarmónica de Israel - Estreno 
de “Bomarzo”, de Ginastera - Janos Starker - Orquesta de Cámara de 
Holanda - Arto Noras - El guitarrista Ernesto Bitteti - El Ballet 


369 


Contemporáneo de Buenos Aires- Aurele Nicolet-Camerata Académica 
de Salzburgo - Estrenos de “Medea” de Guidi Drei, y “Guerra y Paz” de 
Prokoffiev - Nikolais Dance Theatre - London Contemporary Dance 
Theatre - El violoncelista Boris Pergamentschicov - Orquesta Johan 
Strauss de Viena - El violoncelista André Navarra - Mauricio Kagel y el 
Conjunto Coloniense - Royal Winnipeg Ballet del Canadá - Orquesta 
Sinfónica de Cleveland - Estreno de “La Sylphide” - Deller Consort” - 
The Gabrielli Ensemble - La bailarina Maia Plissetskaia - El Trio Beaux 
Arts - Festivales Musicales de Buenos Aires - Orquesta de la Alianza 
Francesa - Compañía de Danza de Murray Louis - Elliot Feld Ballet - 
Estreno del ballet “Carmen” - El Cuarteto Borodin - Fires of London - La 
pianista Ingrid Haebler - Cuarteto de Piano Endres - Noneto de Munich 
- The Waverly Consort - La Coral de San Justo - Wladimir Vasilev y 
Ekhaterina Maximova- Balletde Caracas - Les Grands Ballets Canadiens 
- El Grupo de Danza Contemporánea del Teatro General San Martin - 
Estreno de “Dido y Eneas” de Purcell y “Arlecchino”, de Busoni - La 
Cantante Elly Ameling - Miembros del Ballet del Teatro Bolshoi de 
Moscú - Ballet Clásico de Armenia - Estreno de “La Hija del Danubio” 
- Ballet Théatre Contemporain (Angers) - La Institución Richard 
Wagner - Orquesta Sinfónica de Hamburgo - Orquesta Tonhalle de 
Zurich - Orquesta Sinfónica de las Américas - Orquesta Filarmónica de 
México - La Fundación San Telmo - La Misa Glagolítica, de Janacek - 
El Ballet de Stuttgart - Debut de Mikahil Baryshnikov - Les Etoiles de 
1Opera de Paris - Estrenos de Oscar Araiz - Estrenos y debutde cantantes 
y directores. 


de 1980 a 1992 


Orquesta del Gewandhaus de Leipzig - Orquesta de Paris - Lancashire 
Schools Symphony Orchestra - Camerata Lysy, de Gstaad - Estudio 
Coral de Buenos Aires - Helmuth Rilling - Estrenos de “Jubilum” y 
“Turbae”, de Alberto Ginastera - Teatro de Danza de Wupertal - Ballet 
Théatre du Silence - Estreno del ballet “Don Quijote” - Debut de 
Alexander Godunov y Eva Evdokimova - Orquesta del Mozarteum de 
Salzburgo - Los Músicos de Cámara de Buenos Aires - Estreno de “Rey 
Roger” de Szymanowski - El Ballet de Hamburgo - El Ballet de Alvin 
Hailey - Cynthia Gregory y Fernando Bujones - Viachislav Gordeiev y 
Nadieszha Pavlova - Estrellas del Ballet de Kiev - Michel Corboz y el 
Ensamble Vocal e Instrumental de Lausana - La Orquesta del Banco 
Mayo - Saint Paul Chamber Orchestra - Pinchas Zukerman - Coro 
Juvenil de la Fundación San Telmo - Estreno de “Celos aun del aire 
matan”, de Juan Hidalgo-Sáenz - El ballet del Nuevo Mundo, de Caracas 
- Marcia Haydée y Jorge Donn - Los Angeles Chamber Orchestra y la 
Gáchinger Kantorei de Stuttgart - la Orquesta Sinfónica de Viena - Trio 
de la Fundación San Telmo - La Academia Bach de Buenos Aires - 
Orquesta de Cámara Solistas Bach - Camerata Monteverdi - El Ballet- 
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Théatre Francais de Nancy - Cuarteto de Cuerdas Buenos Aires - Las 
bailarinas Natalia Bessmertsova y Ludmila Semeniaka - El Ballet del 
Grand Théatre de Ginebra - Carla Fracci en Buenos Aires - El violinista 
Mark Peskanov - El Tricentenario de Bach y Hándel en Buenos Aires - 
La Orquesta Bach Collegium Musicum de Stuttgart - La Orquesta Bach 
Collegium Musicum de Zurich y el Coro Neuebcuern - El Ballet del 
Teatro Bolshoi de Moscú - La Orquesta Nacional de España - La 
Orquesta Simon Bolivar de las Juventudes Venezolanas - Creación del 
ballet de Cámara Argentino - Richard Craugn y John Neumeier - 
Fernando Bujones y Monique Loudiéres - Estreno de “El caso 
Makropoulos”, de Janacek - El flautista Severino Gazzeloni - La Orquesta 
Filarmónica del Teatro Alla Scala de Milán - Presentación de la Orquesta 
Sinfónica de Moscú y de la Sinfónica de Leningrado - La Philhadelphia 
Youth Orchestra - El pianista Lazar Berman - El estreno de “Mahagony”, 
de Kurt Weill - El Cuarteto Guarneri - Dance Theatre de Harlem - 
Orquesta del Estado de Stuttgart - Academy Saint Martin in the Fields 
- Orquesta Sinfónica de la RAI de Roma- Orquesta de Cámara l Virtuosi 
di Roma - Ballet de la Arena de Verona - La bailarina Natalia Makarova 
-Conjunto Música Antiqua de Madrid - Orquesta Sinfónica del Estado 
de la Unión Soviética - El Cuarteto Brandis - English Concert -Orquesta 
Sinfónica de la Radio del Norte de Alemania - Orquesta Santa Cecilia 
- Estreno de la ópera “Alicia en el País de las Maravillas”, de Marta 
Lambertini - Estreno de “Escorial”, de Mario Perusso y “Agonias”, de 
Alejandro Pinto - El Trio Amadeus - Anne - Sophie Mutter - New World 
Symphony - Orquesta Juventudes Musicales - Rienzi - Estreno de 
Maratón - El Trio de Israel - Les Arts Fleurissants - Japan String Quertett 
- Estreno de “Beatrix Cenci”, de Ginastera - Orquesta Filarmónica de 
Halle (Alemania) - Orquesta Filarmónica de Munich - Orquesta 
Filarmónica de Dresde - Cuarteto de Cuerdas Tacazs - Orquesta Sinfónica 
de Boston - Sinfonietta de la Fundación Omega Seguros - Sociedad 
Hándel de Buenos Aires. 
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